MINISTERUL EDUCAȚIEI ȘI ȘTIINȚEI AL FEDERATIEI RUSE INSTITUȚIA DE ÎNVĂȚĂMÂNT DE STAT DE ÎNVĂȚĂMÂNT PROFESIONAL SUPERIOR „UNIVERSITATEA TEHNICĂ DE STAT ALTAI denumită după A I I I POLZUNOV» S A Prokhorov, A V Shadurin Pictură pentru arhitecți și designeri Tutorial Recomandat de Instituția de Învățământ de Stat de Învățământ Profesional Superior „Institutul de Arhitectură din Moscova (Academia de Stat)” ca ajutor didactic pentru studenții care studiază în direcția „Arhitectură”, specialitățile „Arhitectură” și „Designul mediului arhitectural” Ediția , revizuită și mărită Editura AltSTU Barnaul UDC ( ) BBK i Prokhorov, S A Pictură pentru arhitecți și designeri: ghid de studiu / S A Prokhorov, A V Shadurin; Alt stat tehnologie un-t im I I Polzunova - Ed al -lea, revizuit si suplimentare - Barnaul: Editura AltGTU, - p : bolnav ISBN - - - - Manualul este destinat lecțiilor practice de pictură, prevăzute de programul la disciplina „Pictură și colorare arhitecturală” în sistemul de predare studenților la specialitățile „Proiectarea mediului arhitectural” și „Arhitectură” Se precizează partea teoretică și sarcinile practice cu o tehnică de performanță Recomandat de Instituția de Stat de Învățământ Profesional Superior „Institutul de Arhitectură din Moscova (Academia de Stat)” ca manual pentru studenții care studiază în direcția „Arhitectură”, specialitățile „Arhitectură” și „Proiectarea mediului arhitectural” la aprilie (Numărul de înregistrare a revizuirii: din aprilie ) Recenzători: S B Pomorov, doctor în arhitectură, profesor, membru corespondent al Academiei Internaționale de Științe ale Naturii și Societății; Director al Institutului de Arhitectură și Design al Universității Tehnice de Stat din Altai, numit după I I Polzunova; L V Kuznetsova, Doctor în Științe Pedagogice, Conferențiar, Profesor al Departamentului de Psihologie, Pedagogie și Management al Institutului de Drept din Belarus; N S Tsareva, cercetător principal al Departamentului de cercetare al Muzeului de Artă de Stat al Teritoriului Altai, membru al Uniunii Artiștilor din Rusia, candidat la istoria artei ISBN - - - - © Universitatea Tehnică de Stat din Altai lor I I Polzunova, © S A Prokhorov, A V Shadurin, Autorii își exprimă recunoștința profundă și recunoștința sinceră pentru sfaturi și recomandări în domeniul clarificării structurii, conținutului părții teoretice și științifice a acestui manual, ordinea rândului ilustrativ construit metodic și o evaluare pozitivă a muncii noastre către Serghei Borisovici Pomorov, doctor în arhitectură, profesor, director al Institutului de Arhitectură și Design; Kuznetsova Lyudmila Vladimirovna, Doctor în Științe Pedagogice, Profesor al Departamentului de Psihologie, Pedagogie și Management al BJU, precum și Țareva Natalia Stepanovna, Cercetător principal al Departamentului de Cercetare al Muzeului de Artă de Stat al Teritoriului Altai, membru al Uniunii al Artiștilor din Rusia, Ph D Ne exprimăm recunoștința deosebită lui Gennady Ivanovich Pustovetov, rectorul NGAAA, doctor în arhitectură, profesor; Departamentul de desen, pictură și sculptură NGAHA; Ivanov Alexander Olegovich, șef de catedra, profesor pentru asistență metodologică în revizuirea manualului Suntem recunoscători pentru asistența acordată în filmarea digitală a lucrărilor studenților InArchDiz și participarea la formarea versiunii electronice a materialului ilustrativ al manualului Portyany V A , lector superior al Departamentului ArchDiz Conţinut Introducere Partea Formarea ideilor despre spațialitate în pictură Partea Materiale şi tehnică de pictură Partea Armonii de culoare și colorare în pictură Partea Stăpânirea fundamentelor practice ale picturii Partea Scopurile şi obiectivele disciplinei „Pictură şi colorare arhitecturală” Concluzie Literatură Glosar Ilustrații Credite Introducere "Știința picturii se extinde la toate culorile suprafețelor și la figurile corpului cu care sunt îmbrăcați până la apropierea și îndepărtarea lor cu grade adecvate de reducere în funcție de gradele de distanță Această știință este mama perspectivei " Leonardo da Vinci Problema studierii spațiului în învățământul arhitectural este interdisciplinară, oferind baza pentru întrepătrunderea diferitelor științe și arte Stăpânirea conceptului de spațiu oferă o bază și o oportunitate de a depăși limitele cunoașterii științifice, primind informații în artă, în special, în arta picturii ca formă specială de cunoaștere umană a lumii înconjurătoare și este importantă pentru optimizarea procesul de învățare a metodelor artistice de transfer de spațiu Principalii indicatori calitativi ai gândirii spațiale sunt: Tip de operație cu imagini spațiale Amploarea operațiunii, ținând cont de baza grafică utilizată Completitudinea imaginii (reflecția predominantă în ea a formei, dimensiunii, poziției spațiale a obiectelor) Un sistem de referință stabil utilizat (orientare spațială „de la sine”, dintr-un punct de referință arbitrar) Un indicator important al dezvoltării gândirii spațiale este amploarea operațiunii și caracterul complet al imaginii Amploarea operațiunii este înțeleasă ca gradul de libertate de manipulare a imaginilor spațiale atunci când se utilizează diverse materiale grafice Completitudinea imaginii este corespondența acesteia cu obiectul real Caracterizează ansamblul elementelor de imagine, legătura și dinamismul acestora Potrivit lui I Ya Kaplunovich, gândirea spațială este caracterizată de trei procese principale Primul proces este construirea unei imagini a spațiului, care constă în percepția, recunoașterea și actualizarea (reprezentarea) obiectelor spațiale Următorul proces de gândire spațială este operarea imaginilor vizuale Este o activitate mentală care vizează transformarea, modificarea, transformarea, modificarea imaginilor spațiale prezente în reprezentare Ca urmare, în gândire apar imagini noi, care diferă semnificativ sau nu de cele originale A treia componentă a principalelor procese ale acestui tip de gândire este orientarea spațială Este o activitate de determinare a locului poziția sau direcția de mișcare a unui subiect sau a obiectelor în spațiul real (imaginar) prin repere atât externe (vizuale), cât și interne (viscerale, kinestezice) Ca urmare, o persoană stabilește astfel de relații spațiale precum stânga-dreapta, dreapta-stânga, dreapta-stânga, într-un cerc, dreapta-stânga, dreapta, mai aproape-mai departe, de-a lungul, lateral etc Orientarea spațială este un subiect care se bazează pe o mulțime de date referitoare la stilul de viață al oamenilor Dovezile dependenței orientării spațiale de stilul de viață a făcut posibilă apariția multor clasificări ale reprezentărilor spațiale, care permit obținerea de date despre gândirea spațială în afara psihologiei Astfel, etnograful francez A Leroy-Gourana distinge două tipuri de percepție spațială: călătoria dinamică (caracteristică culturilor nomade și vânătorii) și statică radială (inerente culturilor agricole și urbane sedentare) [ ] Evident, percepția spațiului aici se referă la orientarea spațială ca una dintre formele de gândire spațială După cum arată V V Pesterev, o opoziție destul de distinctă a tipurilor de gândire spațială este caracteristică doar pentru societățile care se află la un nivel relativ primitiv al dezvoltării lor În societățile dezvoltate, ambele tipuri coexistă, dar se manifestă în circumstanțe diferite Percepția liniară aici nu este o alternativă la concentrică și, spre deosebire de aceasta din urmă, nu apare în așezări și alte locuri de divergență radială a traseelor obișnuite, ci în traseul propriu-zis Aceasta înseamnă că abilitatea de a capta, precum și abilitatea de a „citi” informații spațiale în moduri liniare și grafice, ar fi trebuit să fie cel puțin echivalente [ ] Evoluția formelor de percepție spațială a fost prezentată de A V Podosinov ca o schimbare succesivă a sistemelor primare și secundare de orientare a omului în spațiu [ ] Sistemul orientativ primar se caracterizează prin faptul că „subiectul de observație se plasează în centrul lumii pe care o observă și percepe toate obiectele din jur prin prisma relației lor cu acest punct central (percepția egocentrică a spațiului)” ] Purtătorul acestui tip de percepție spațială „nu a fost încă smuls din peisajul geografic înconjurător prin efortul unei gândiri abstracte, nu poate încă să privească mental pământul ca din exterior, din vedere de ochi de pasăre” [ ] Pentru apariția unui sistem de orientare secundar a fost nevoie de „un grad foarte înalt de dezvoltare a unei conștiințe geocartografice abstracte, atunci când observatorul exclude din considerare locul predominanței sale existența ca punct de plecare pentru a fi luate în considerare, ca și cum ar fi plutind deasupra pământului și din lateral acoperind întregul ochi al minții sale” [ ] Conform interpretării lui A F Losev, se disting următoarele tipuri culturale de percepție a spațiului-timp Senzația chineză dă imobilitate și afirmare în locul oricărui conținut temporar, cea indiană - mișcare, și vrea să distrugă tot conținutul timpului, transformându-l în nimic, cel antic oferă un echilibru fericit de calmant al timpului și al eternității (un statuie rece fără căldură a subiectului și boală a corpului, ochi fără pupile), evreul trăiește prin absolutizarea procesului istoric și previziunea epocii viitoare Viziunea asupra lumii vest-europene, moștenind istoricismul evreiesc-creștin, absolutizează personalitatea, spiritul uman [ ] Revenind la analiza produselor culturale, este important de subliniat că trăsăturile gândirii spațiale nu pot fi dezvăluite pe deplin folosind metode experimentale și de diagnosticare pentru aceasta - diverse puzzle-uri, jocuri spațial-combinatorii etc În practică reală (de joc, educațional, profesional) ) gândirea spațială este întotdeauna inclusă în soluționarea diverselor probleme, se bazează pe un sistem de cunoștințe care nu poate (și nu trebuie)) să fie nivelat Acest punct de vedere este împărtășit de mulți specialiști din domeniul psihodiagnosticului [ , ], care dezvoltă noi modele de metode de testare Potrivit multora dintre ele, metodele moderne de diagnosticare ar trebui să înregistreze nu numai eficacitatea generală (productivitatea) îndeplinirii sarcinilor, ci și partea procedurală a implementării acesteia, deoarece fără aceasta este dificil să se identifice semnele individuale ale obiectelor aflate la distanță și în timp ( anticiparea viitorului, restaurarea în memoria trecutului) Dar un singur intelect, capabil de toate se întoarce în acțiune și gândire, doar el singur gravitează spre echilibrul total, străduindu-se să asimileze întreaga totalitate a realității și să-i acomodeze acțiunea, pe care o eliberează de supunerea sclavă față de „aici” originar și „acum” [ ] Și, în sfârșit, arătând spre limitarea muncii inteligenței senzorio-motorii de către sfera distanțelor scurte, J Piaget concluzionează că „ numai gândirea se va elibera de aceste distanțe scurte și de aceste căi reale în dorința ei de a îmbrățișa întregul lumea înconjurătoare în ansamblu, până la invizibil și, uneori, chiar inimaginabil: este în această extindere infinită a distanțelor spațiale dintre subiect și diferențele dintre oameni, să le evaluăm nu doar cantitativ, ci și calitativ, să corectăm învățarea influențe etc Este important ca tehnicile de diagnostic să contribuie la identificarea strategiilor individuale pentru rezolvarea problemelor de testare, verificarea stabilității manifestării lor pe diferite materiale, fixarea caracteristicilor studiului acestui material Numai pe această bază se pot diferenția oamenii conform nivelului dezvoltarea gândirii spațiale, identificarea caracteristicilor sale calitative, oferirea de recomandări pentru dezvoltarea și utilizarea acesteia în diverse activități, ținând cont de scopurile și obiectivele acestei activități, de cerințele pentru implementarea acesteia Determinând nivelul și trăsăturile structurii de percepție a spațiului, gândirea spațială poate deveni pe bună dreptate unul dintre indicatorii obiectivi în psihodiagnostic” [ ] Dezvoltând poziţia fundamentală asupra extinderii sferei de acoperire spaţiu-timp a realităţii ca factor global în dezvoltarea mentală, J Piaget subliniază: Adaptarea organică în realitate oferă doar o instantanee, realizată într-un loc dat, și deci un echilibru foarte limitat între o ființă care trăiește la un moment dat și mediul ei contemporan Cât privește rolul componentelor spațio-temporale în creativitatea artistică în domeniul artelor plastice, acestea sunt destul de evidente și nu necesită comentarii, fie și doar pentru simplul motiv că produsul final al activității vizuale, obiectivat în imaginea artistică, este întruchipată în structura static-spațială a imaginii picturale [ ] Interesantă este și opinia exprimată de N E Koposov, care consideră adecvată ipoteza că „ imaginația este un modul independent de gândire, comparabil ca valoare cu gândirea verbală, dar care îndeplinește alte funcții” Această ipoteză, în opinia sa, permite revenirea la imaginație și, mai ales, spațială, un loc în „procesele centrale” ale gândirii Se subliniază în special faptul că imaginația spațială se referă la mecanismele extralingvistice ale gândirii Astfel, se dovedește a fi destul de dificil să se separe procesele cognitive în ceea ce privește percepția spațiului Conceptul de „percepție a spațiului” se poate referi atât la trăsăturile senzațiilor, cât și la unele forme de gândire spațială, de exemplu, orientarea în spațiu Complexul de senzații, care este un furnizor de informații spațiale pentru o persoană, nu oferă în mod direct o idee despre tridimensionalitatea spațiului Spațiul tridimensional, euclidian, este o construcție culturală și, ca atare, se bazează în primul rând pe experiența interpretată rațional a întregului complex de senzații Acesta este sensul care poate fi investit în conceptul de „percepție a spațiului” În prezent, studiul culorii în Școala Superioară de Arhitectură și Design se dezvoltă în trei direcții: Știința culorii (fizica culorii, sistematizarea, combinarea); Pictura (studiarea culorii mediului, abilități practice de lucru cu culoarea în avion); opt Culoarea în compoziția volum-spațială (rolul modelator al culorii în compoziția arhitectural-spațială, abilități de lucru cu culoarea pe o formă tridimensională) [ ] Astfel, designerul-arhitect, prin amploarea profesiei sale, este direct legat de pictură și deține culoarea ca mijloc vizual cel mai important Stăpânirea tehnicilor profesionale în pictură, cunoașterea tehnologiei de lucru cu materiale picturale, diverse tehnici și metode de pictură, capacitatea de a aplica aceste cunoștințe în practică este necesară unui arhitect, designer al mediului arhitectural, designer grafic P P Chistyakov a spus: „Tehnica este limbajul artistului: dezvoltă-l fără încetare, până la virtuozitate Fără el, nu vei putea niciodată să le spui oamenilor visele tale, experiențele tale, frumusețea pe care ai văzut-o” [ ] Sarcinile de pictură din primul an de studiu pentru specialitățile „Arhitectură” și „Designul mediului arhitectural” se desfășoară în tehnici de acuarelă și guașă Acestea sunt principalele materiale de pictură pentru studenții acestor specialități pe parcursul studiilor Obiectivele tutorialului Scopul principal al acestui manual educațional și metodologic este de a contribui la formarea unui designer și a unui arhitect-colorist care cunoaște modelele de formare a unei imagini pitorești și aspectul spațial și cromatic al arhitecturii Obiective nu mai puțin importante sunt sistematizarea și generalizarea informațiilor disponibile cu privire la tehnologia și tehnica de lucru cu acuarele și guașă, ținând cont de caracteristicile antrenamentului, precum și dezvăluirea rolului dezvoltării gândirii spațiale în procesul de predare pictură la Școala Superioară de Arhitectură și Design Obiectivele tutorialului Sarcina complexă generală a manualului este formarea culturii artistice și gândirea compozițională a culorilor a studenților, dezvoltarea abilităților profesionale în arta plastică și grafica arhitecturală Sarcina practică a pregătirii studenților-arhitecți și designeri este de a preda abilități profesionale în lucrul cu mijloace picturale și materiale utilizate în activitățile de proiectare Aceste abilități sunt stăpânite în procesul de pictură cu acuarele, guașă și, dacă este posibil, vopsele cu tempera Metodologie Metodologia enunțată se bazează pe principiul principal, testat în timp: „de la simplu la complex” în ceea ce privește curriculum-ul dat, cu o complicare treptată și consecventă a sarcinilor stabilite Un principiu metodologic la fel de important poate fi identificat și ca o regularitate, succesiune artistică și logică a interpretărilor decorative bazate pe schițe din natură: „din real la transformarea formei și la modelare”, ținând cont de particularitățile și diferențele dintre mijloacele vizuale de armonizare a culorii și compoziției în pictura spațială și în pictura decorativă plană cu pete locale sau grafică color Manualul a colectat și a rezumat material din sursele disponibile de teorie și practică a picturii în tehnici de acuarelă și guașă și tehnologii de performanță aplicabile acestora Există un apel la metodologia picturii cu acuarelă de către autori precum A A Gorbenko (Pictură în acuarelă pentru arhitecți) [ ], N P Beschastnov, V Ya Kulakov, I N Stor, Yu S Avdeev, G M Guseinov, V B Dyminsky, A S Sheboldaev (Pictură) [ ], Yu ], K Yuon [ ] și alții) Structura ghidului de studiu Acest ghid de studiu constă dintr-o introducere, cinci părți, o concluzie, o bibliografie și un glosar Manualul conține mai mult de șaizeci de ilustrații ale lucrărilor studenților Institutului de Arhitectură și Design al Universității Tehnice de Stat din Altai I I Polzunov asupra principalelor teme și sarcini ale disciplinei; materialul ilustrativ include lucrări ale artiștilor autohtoni și străini, o serie de picturi ale autorilor acestui tutorial Introducerea definește scopurile generale, obiectivele, focusul principal și specificul predării picturii în formarea arhitecților și designerilor Prima parte include un excurs istoric larg despre formarea reprezentărilor spațiale în pictură pe exemplele diferitelor culturi și epoci artistice: antichitate, Evul Mediu, Renaștere și artă orientală Se realizează o analiză comparativă a formării și dezvoltării istorice a percepției și transmiterii spațiului în celebrele lucrări ale marilor artiști ai trecutului Prima parte este ilustrată de lucrările maeștrilor ruși ai picturii cu acuarelă și lucrări celebre de artă autohtonă și străină A doua parte, „Materiale și tehnici de pictură”, conține un curs mai propedeutic, sau „curs de nivelare”, începând cu cele mai elementare baze ale picturii cu acuarelă, și își propune să aducă fiecare elev, indiferent de gradul de pregătire preuniversitară, la un nivel de bază puternic de stăpânire a metodelor și tehnicilor de bază ale picturii Aceasta este o condiție pentru îmbunătățirea ulterioară cu sarcini care devin treptat mai complexe ale programului A treia parte este dedicată armoniilor de culori și colorării în pictură Aici sunt considerate diverse sisteme de armonizare a culorilor: Newton, Adams, Ostwald; sunt date principiile de bază ale noii teorii a combinațiilor armonice de la Shugaev, principiul „triunghiului de culoare” ca zece instrument de armonizare a culorilor Sunt incluse caracteristicile diferitelor tipuri de culori de pictură Partea a patra, „Însușirea fundamentelor practice ale picturii”, constă în dezvăluirea succesiunii metodologice de realizare a principalelor sarcini practice ale cursului „Pictură și colorare arhitecturală” O atenție deosebită este acordată unei implementări clare în etape a sarcinilor de formare A cincea și ultima parte, „Pictură și colorare arhitecturală”, oferă întregul conținut al disciplinei în ansamblu Această parte oferă un program de lucru pentru pictură sub forma unui tabel care prezintă principalele sarcini ale fiecărei teme și fiecare sarcină practică de la primul până la al patrulea an de studiu Scopurile și obiectivele disciplinei sunt conturate în conformitate cu standardul de stat al învățământului profesional superior Sunt indicate subiectele cursurilor, munca independentă a studenților Manualul propus este destinat predării studenților de la specialitățile „Proiectarea mediului arhitectural” și „Arhitectură” dezvoltarea practică a elementelor de bază ale alfabetizării vizuale, formarea culturii artistice și gândirea compozițională a culorilor, dezvoltarea abilităților profesionale în arta plastică și grafica arhitecturală, dezvoltarea gândirii lor spațiale și cromatice Va contribui la formarea designerilor și a arhitecților-coloriști care cunosc modelele de formare a unei imagini pitorești și aspectul spațial și cromatic al arhitecturii unsprezece Partea Formarea ideilor despre spațialitate în pictură Studiul istoriei apariției diferitelor metode de transfer al spațiului pe plan ne atrage atenția, în primul rând, asupra domeniului artei, care oferă material factual voluminos acumulat de-a lungul multor secole Luarea în considerare a acestui material este posibilă folosind metoda pe care W Wundt și-a asumat-o ca principală, care credea că psihologia, care studiază cele mai înalte manifestări ale spiritului uman, nu se poate baza pe metode experimentale, ci trebuie să folosească analiza produselor umane activitate Primul pas în analiza artei este clasificarea acesteia Arta poate fi clasificată din diferite puncte de vedere Cu toate acestea, cea mai comună este clasificarea în arte spațiale și temporale Arhitectura, sculptura, pictura sunt clasificate drept arte spațiale, deoarece formele lor se desfășoară în spațiu, în timp ce muzica, expresiile faciale și poezia sunt arte temporale, deoarece formele lor există în timp Aplicarea criteriului de utilizare a mijloacelor artistice dă o altă tipologie, unde artele se împart în directe, sau imediate, și indirecte, sau mediate Artele directe includ expresiile faciale, poezia și parțial muzică, unde artistul se poate descurca fără instrumente și materiale speciale, cu un singur corp și voce umană; la cele indirecte, indirecte - arhitectura, sculptura, pictura, unde artistul foloseste materiale speciale si unelte speciale Dacă luăm timpul ca a patra dimensiune, atunci s-ar putea grupa artele după dimensiuni astfel: nu există artă cu o singură dimensiune, pictura există în două dimensiuni, sculptura și arhitectura în trei dimensiuni, muzica, expresiile faciale și poezia în patru dimensiuni În același timp, fiecare artă se străduiește să-și depășească propria scară de măsurători și să treacă la grupul următor Astfel, pictura și grafica își creează imaginile într-un plan, în două dimensiuni, dar se străduiesc să le plaseze în spațiu, adică în trei dimensiuni Arhitectura este o artă tridimensională, dar se străduiește să treacă în a patra, deoarece este destul de evident că suntem capabili să percepem toate volumele și spațiile arhitecturii doar în mișcare, în deplasare, în timp Această tendință deosebită a fost reflectată în definițiile arhitecturii, care i-au fost date de unii reprezentanți ai gândirii estetice: Schlegel, de exemplu, a numit arhitectura „muzică înghețată”; Leibniz considera arhitectura și muzica „arte, numere care operează inconștient ” S-ar putea spune că din punct de vedere geometric arhitectura este o artă spațială, dar estetic este și una temporală „Dacă arhitectura creează spațiu”, scrie B R Vipper, „și sculptura creează corpuri, atunci pictura leagă corpurile cu spațiul, figurile cu obiectele, împreună cu întregul lor mediu, cu lumina și aerul în care trăiesc ” Cu toate acestea, după cum remarcă autorul, posibilitățile picturii nu sunt deloc nelimitate Avantajele sale sunt "cumpărate la un preț mare - prețul renunțării la cea de-a treia dimensiune, de la volum real, de la atingere Pictura este arta planului și un punct de vedere, unde spațiul și volumul există doar în iluzie" Pe de altă parte, „ pictura distruge caracterul plat al tabloului și ne obligă să percepem tot ce este plasat în plan într-o formă reinterpretată spațial - desenul, înfățișând chiar și spațiul tridimensional, păstrează în același timp planul caracterul foii pe care se aplică desenul” – spune L S Vygotsky Istoria dezvoltării tehnicilor de construire a imaginilor pe plan ne interesează, în primul rând, din punctul de vedere al stăpânirii spațiului vieții și activității umane de către artiști Să luăm în considerare câteva perioade din istoria culturii, care sunt cele mai caracteristice în acest sens Ar fi o greșeală să evaluăm modul planar, de siluetă, de a descrie doar ca primitiv, doar ca urmare a incapacității sau a percepției incorecte a naturii Contrastul dintre percepția liniar-plană și spațială și imaginea lumii se explică prin faptul că se bazează pe premise complet diferite Stilul liniar-planar în pictură este mai caracteristic epocilor cu culturi autoritare bazate pe subordonarea completă puterii despotice, pe principii colective, impersonale ale vieții comunitare Întâlnim perioadele cele mai pronunțate ale unei astfel de culturi autoritar-colective în Grecia arhaică și în epoca Evului Mediu timpuriu și tocmai aceste perioade din istoria culturii europene se caracterizează prin cele mai înalte realizări în domeniul liniar- stil planar La rândul său, din aceleași premise ale unei culturi totalitar-colective, rezultă firesc că pictura în aceste perioade, în primul rând, tinde să se supună ansamblului general, să îndeplinească funcții decorative, aplicate, să decoreze arhitectură, obiecte religioase și cotidiene Este caracteristic că aceste epoci nu cunosc pictura de șevalet, o imagine independentă, completă în sine Dimpotrivă, tehnicile de pictură aplicată se confruntă cu o înflorire extraordinară, a cărei sarcină principală nu este imaginea, ci decorarea - mozaic, covor, email, vitralii Este comun tuturor acestor tehnici, în primul rând, că ele aparțin nu atât lumii individuale a privitorului, cât unui fel de comunitate colectivă, sunt elemente integrante ale ansamblului decorativ general și, în al doilea rând, că nu descriu atât realitatea, cât o transformă, dând obiectelor reale o materie nouă, irațională Aici se află granița a două metode picturale - plană și spațială Înainte de vitraliul gotic, pictorii înfățișau contururile neschimbate ale obiectelor pe un fundal abstract neschimbător Încă din goticul târziu și Renașterea timpurie, pictorii au înfățișat deja obiecte corporale și schimbările care le apar în funcție de lumină, spațiu, aer Vitraliul gotic se află doar la limita a două metode: artistul operează deja cu lumină, dar încă nu știe să înfățișeze lumina Punctul de cotitură final în pictura europeană are loc doar atunci când artiștii și-au propus obiectivul de a obține efectul unui vitraliu gotic, dar cu ajutorul unei imagini pe un fundal plictisitor Artiștii secolului al XVI-lea se concentrează pe obiecte și figuri în execuția imaginilor, dar deja în secolele XVII-XVIII, aerul, spațiul și lumina devin principalul lucru Cucerirea acestor elemente ale percepției picturale a lumii – lumina și spațiul – începe aproape simultan și se dezvoltă în paralel atât în Grecia antică, cât și în pictura europeană de mai târziu Este caracteristic că în ambele cazuri lumina nu are la început un sens independent, iar înțelegerea ei are loc în cadrul unei probleme mai generale a spațiului Lumina și umbra, în primul rând, atrag atenția pictorului ca mijloc de a construi o formă și de a determina poziția unui obiect în spațiu Prin urmare, primele observații ale pictorilor în domeniul luminii se referă la distincția dintre laturile luminoase și întunecate ale unui obiect sau figură iluminată, adică la descoperirea așa-numitei umbre principale sau corporale În Grecia antică, descoperirea clarobscurului aproape coincide cu primele experimente în construcția perspectivei spațiale și datează din a doua jumătate a secolului al V-lea Teoreticienii artei grecești i-au atribuit lui Apolodor o semnificație istorică mai importantă Reforma sa s-a referit în primul rând la domeniul tehnologiei: Apolodor a fost întemeietorul unui tablou de șevalet, independent de arhitectură, realizat în tehnica temperei pe o scândură de lemn Dar și mai mult teoreticienii artei antice au apreciat profundele tulburări interioare cauzate de descoperirea stilistică a lui Apolodor Pliniu, de exemplu, caracterizand semnificația lui Apolodor, spune că el „a deschis ușile picturii” Sensul descoperirii lui Apolodor devine deosebit de clar din porecla pe care maeștrii le-au dat contemporanii săi: Apollodor se numea „skiagraf”, adică pictor al umbrelor, iar pictura sa era „skia-graphy” Apolodor a fost primul pictor grec care a modelat forma folosind lumina și umbra De acum înainte, liniar, plat paisprezece pictura naturală face loc picturii plastice, tridimensionale Începând cu Apolodor, pictura devine arta iluziei optice Dacă descoperirea lui Apolodor a fost precedată de milenii întregi de dominație absolută a liniei și a siluetei plate, acum descoperirile vin una după alta Studiind iluminarea obiectelor din natură, pictorii descoperă o umbră în cădere (adică o umbră aruncată de obiecte asupra mediului, pe pământ sau a obiectelor învecinate), apoi transmiterea luminii prin corpuri transparente, reflexe și reflexii (sursele grecești descriu , de exemplu, un tablou al pictorului Pausius: o fată cu un pahar de vin în mână, iar chipul fetei strălucește prin pahar cu reflexe roșii de vin) Sculptarea formei, gradațiile luminii și umbrei este urmată de o altă descoperire importantă - modelarea cu ajutorul așa-numitelor linii de suprafață Curbată împreună cu relieful suprafeței, o astfel de umbrire ajută ochiul să simtă forma obiectelor și să determine poziția acestora în spațiu Cu cât traza pictorului devine mai liberă, cu atât folosește mai liber direcțiile acestor linii superficiale, pictând cu pensula „în formă” În același timp, observând schimbările pe care le suferă un obiect sub influența luminii și umbrei, pictorii acordă din ce în ce mai multă atenție relației obiectelor între ei, conexiunii lor cu mediul înconjurător, distanței lor față de privitor Desigur, în paralel cu cucerirea lumii, în pictură există un studiu al spațiului Primul rezultat al acestui studiu este tehnica așa-numitei încrucișări sau acoperire a unui subiect cu altul, tehnică pe care artiștii au evitat-o cu grijă în perioada unui stil planar, liniar Pictorii obțin accesul final la adâncimea spațiului odată cu descoperirea legilor perspectivei Care sunt principalele semne ale unei imagini în perspectivă a spațiului? Raportul dintre înălțimea și lățimea obiectelor rămâne neschimbat, doar toate relațiile din a treia dimensiune se schimbă radical Toate scările obiectelor, pe măsură ce se îndepărtează de privitor, scad; obiectele care sunt unul după altul se ascund unul pe altul (încrucișare) Toate liniile care se îndepărtează de planul imaginii sunt reduse (prescurtare) Dacă aceste linii sunt de fapt paralele între ele, atunci în imagine ele converg într-un punct de la orizont Totuși, nu trebuie să credem că o construcție geometrică absolut corectă a perspectivei este suficientă pentru o impresie convingătoare de profunzime După cum știți, cei doi ochi ai noștri văd în natură două imagini diferite, în timp ce artistul dă o singură construcție În plus, perspectiva directă este calculată pe poziția verticală a imaginii și pe coincidența ochiului privitorului cu punctul de vedere din imagine, în timp ce în realitate imaginea poate fi atârnată într-un unghi puternic de perete și orizontul acesteia poate nu coincid deloc cu orizontul real al privitorului Prin urmare, artistul se abate adesea de la construcția absolut corectă, accent cincisprezece creând unele efecte, înecând pe altele în numele adevărului artistic (Veronese are două orizonturi) De asemenea, nu trebuie gândit că așa-numita perspectivă directă este singura modalitate de a percepe lumea și de a transmite spațiul Înainte de a fi descoperit și, parțial în paralel cu acesta, artiștii au folosit și alte metode de a descrie spațiul Așadar, de exemplu, pictorul grec se străduiește întotdeauna să înfățișeze fiecare figură separat, evitând acoperirea unei figuri cu alta și omițând umbrele care cad de la o figură la alta În același timp, ideea de adâncime, spațiu infinit, planurile sale consistente este străină artistului grec: în imaginația artistului grec, există doar primul plan, doar obiecte apropiate, tactile În epoca elenistică, pictorii foloseau metoda de convergență a liniilor la maxim, dar fiecare grup de linii paralele are propriul său punct de fugă Artistul vede fiecare obiect, ca să spunem așa, separat, sau, cu alte cuvinte, își examinează peisajul din mai multe puncte de vedere - acum de sus, acum de jos, când din față, când din lateral Dacă tehnicile picturii grecești nu coincid cu principiile perspectivei directe, atunci putem vorbi totuși despre o oarecare similitudine în premisele lor de bază Cu toate acestea, istoria picturii cunoaște și asemenea perioade în care percepția artistică a spațiului se baza pe principii care sunt direct opuse perspectivei directe Cel mai izbitor contrast cu percepția europeană îl găsim în arta Orientului Îndepărtat, în pictura chineză și japoneză Începând cu baza și materialul - pictorii chinezi și japonezi sunt cei mai dispuși să scrie pe mătase și hârtie cu acuarelă transparentă sau cerneală ușoară moale - și terminând cu formatul imaginii în sine (există formate mobile speciale, ecrane, evantai, suluri lungi) - „makimono”, „kakemono” , desfășurarea de sus în jos sau de la dreapta la stânga, fără cadru, doar o margine îngustă pe ambele părți), în toate metodele de lucru, în fiecare element de tehnologie, acest tablou impune complet diferit cerinţe estetice asupra privitorului decât pictura europeană Există un concept special de spațiu în pictura din Orientul Îndepărtat Pictura japoneză înfățișează curtenii în veșminte largi, brodate cu aur și argint; la lumina lunii ascultă sunetele flautului Aici, în primul rând, nu există absolut nicio modelare a formei cu clarobscur, există doar linii moi și revărsări de siluete ușoare colorate Alături de pictura corporală, plastică a europenilor, imaginile sulului japonez par evazive și vagi, ca niște vise; lucrurile și spațiul par să se dizolve în goluri și pauze În plus, spre deosebire de percepția obișnuită pentru un european, spațiul este descris aici nu din față, ci de sus Dacă un pictor european, dorind să arate interiorul unei încăperi, îndepărtează, parcă, fața perete, apoi pictorul japonez scoate acoperișul și tavanul Privitorul, ca de sus, privește în cameră și prin grinzile din tavan vede podeaua, spatele și spatele capului participanților la concert Această reprezentare a spațiului este uneori numită perspectivă inversă Cu toate acestea, acest lucru nu este corect Un astfel de nume ar fi aplicabil picturii dacă ar desfășura spațiu nu din față în spate, ci înapoi De fapt, acest concept ciudat de spațiu are un sens complet diferit De obicei, împărțim spațiul în aproape și departe; pentru pictorul chinez, toate elementele peisajului sunt la fel de departe sau aproape, el pare să plutească peste lume Pictorul european percepe spațiul din față în spate, în timp ce pictorul chinez - de sus în jos Din punct de vedere filozofic, acest punct de vedere ar putea fi interpretat astfel Europeanul este obișnuit să privească imaginea ca din exterior, opunându-se lumii înfățișate Chinezii par să se miște în imagine, să devină un participant la această imagine, să se îmbine cu ritmul ei Aici, tehnica corespunde viziunii asupra lumii Când un pictor european pictează un tablou, îl pune în fața lui pe un șevalet și, parcă, privește prin tablou în adâncurile spațiului Pictorul chinez, în timp ce lucrează (și spectatorul chinez, la rândul său), desface sulul pe podea și se uită în jos la el Cu toate acestea, în Europa însăși cunoaștem perioade în care percepția spațiului în pictură a fost construită pe fundații, s-ar putea spune, direct opuse perspectivei directe O astfel de „anti-spațială”, din punctul nostru de vedere, percepția naturii este caracteristică, de exemplu, artei medievale timpurii Principiile sale sunt conturate deja în perioada creștinismului timpuriu, dar ating deplina lor înflorire în epoca stilului romanic și în Bizanț, iar în epoca gotică încep să se reîncarneze sub influența unei noi viziuni asupra lumii venite din Italia În arta antică, spațiul există în măsura în care este plin de corpuri, în măsura în care este plastic, tangibil Artistul medieval, în schimb, se gândește doar la un spațiu care are conținut, exprimă o idee sau un simbol Și abia în Renaștere, o astfel de percepție a spațiului începe să fie înlocuită de o reprezentare pură a spațiului ca un fel de vizibilitate obiectivă, ca adâncime, ca element independent de obiectele care îl umplu Această percepție a spațiului ca adâncime în timpul nostru pare atât de naturală, s-ar putea spune chiar inevitabilă Cu toate acestea, posesia acestuia a fost dată unui artist european doar cu prețul unei lungi căutări și al eforturilor necruțătoare Ce rezultate ciudate și paradoxale la care au condus uneori aceste căutări pot fi văzute dintr-o trecere în revistă a principiilor și a tipurilor de ameliorare Se poate da un exemplu de perspectiva inversă a unor reliefuri medievale, unde figurile și obiectele scad pe măsură ce se îndepărtează din personajul principal, adică nu din față în spate, ci înapoi Implementarea nu mai puțin consecventă a acestei perspective inverse se regăsește și în miniaturile medievale: aici, liniile paralele nu converg în profunzime, la orizont, ci, dimpotrivă, converg înainte, de parcă punctul de fuga ar fi din partea privitorului Totuși, nici acest spațiu, parcă întors pe dos, nu poate fi negat de o logică estetică neîndoielnică: pictorul medieval a gândit imaginea sa nu ca pe o impresie optică, ci ca pe un simbol, o idee, o revelație divină, care este îndreptată, adresată către privitorul Turnarea finală către o percepție realistă și profundă a spațiului are loc în Italia De-a lungul secolului al XIV-lea, pictorii italieni au stăpânit perspectiva directă cu perseverență și consecvență uimitoare Cu toate acestea, căutarea lor este ghidată mai mult de fler și intuiție decât de cunoștințe teoretice Prin urmare, nici Giotto, nici adepții săi nu reușesc să dezvăluie principalul secret al perspectivei directe - să obțină un singur punct de fuga pentru toate liniile paralele care se extind în adâncime De-a lungul secolului al XIV-lea, construcția spațiului în pictura italiană s-a bazat pe așa-numita construcție în părți: fiecare plan care intră în adâncime are propriul punct de fuga pentru liniile paralele, iar aceste puncte sunt adunate pe o singură verticală - se dovedește , parcă, mai multe orizonturi Creditul pentru prima implementare practică a perspectivei directe aparține arhitectului Philippe Brunelleschi [ ] Deja geometrii antici, cum ar fi Euclid, au bazat optica pe presupunerea că ochiul privitorului este conectat la obiectul observat prin raze optice Descoperirea lui Brunelleschi a fost că a traversat această piramidă optică cu planul imaginii și a obținut o proiecție exactă a obiectului în plan Pentru a-i convinge pe florentini de semnificația invenției sale, Brunelleschi a realizat o demonstrație originală a teoriei sale promițătoare Folosind ușile Catedralei din Florența ca un cadru natural, Brunelleschi a așezat în fața lor o proiecție a baptisteriului (cladirea de botez situată în fața catedralei), iar această proiecție, dintr-un anumit punct de vedere, a coincis cu silueta a clădirii înfățișate Societatea florentină a salutat cu entuziasm invenția lui Brunelleschi, pentru tânăra generație de artiști, condusă de Donatello și Masaccio, punctul de fuga, teoria umbrelor și alte elemente de perspectivă au devenit problema cea mai urgentă Prima expunere sistematică a acestei probleme poate fi găsită în L B Alberti în Tratatul său de pictură În paralel, în nordul Europei, are loc o dezvoltare intuitivă a problemei perspectivei - în imaginea interiorului, dinamică și asimetrică, de Konrad Witz, armonioasă - de Jan van Eyck Alături de perspectiva liniară, pictorii Renașterii italiene au căutat în mod constant să stăpânească încă trei tipuri de perspectivă optsprezece a-a imagine a spațiului, făcând noi descoperiri aici Aceasta include, în primul rând, așa-numita perspectivă luminoasă Vedem obiectele apropiate mai clar și mai distinct decât obiectele îndepărtate Pictorii Renașterii au folosit această observație pentru a crea iluzia profunzimii, slăbind treptat modelarea subiectelor mai îndepărtate și atenuând puterea iluminării din prim-plan în profunzime În plus, iluzia adâncimii în spațiu poate fi subliniată prin raportul de tonuri („perspectivă tonală”) Deoarece unele culori (roșu, galben) tind să apară, în timp ce altele (albastru, maro) par să intre în profunzime, selectând și combinând aceste tonuri „pozitive” sau „negative”, pictorul poate spori impresia de profunzime sau, dimpotrivă, contracarează-l În cele din urmă, pictorii Renașterii târzii au descoperit o altă modalitate de a stăpâni adâncimea spațiului - așa-numita perspectivă aeriană Acest nume nu este complet exact, deoarece aerul nu are culoare, nu poate fi descris Ochiul percepe doar particule de praf din aer; cu cât obiectele sunt mai îndepărtate de noi, adică cu cât stratul de particule de praf este mai gros, cu atât aerul și obiectele învăluite în el par mai albastru Pe baza acestei observații, pictorii, începând din Renaștere, au dezvoltat o împărțire specială a spațiului în trei planuri atunci când înfățișează un peisaj Primul plan era de obicei pictat în tonuri maronie, partea de mijloc în verde, iar terenul îndepărtat în albastru Această împărțire tonale a spațiului în trei planuri (în special în concordanță cu Rubens) a continuat cu încăpățânare în pictura europeană până la sfârșitul secolului al XVIII-lea, când, sub influența acuarelei, pictorii au început să lupte pentru tranziții mai ușoare, fluide, evazive ale spațiului, să distruge tonul maro Dar numai impresioniștii au reușit să se elibereze în sfârșit de hipnoza veche de secole a trei planuri Cu toate acestea, nu trebuie să credem că construcția spațiului din imagine urmărește doar scopuri optice, servește doar la crearea iluziei de adâncime Efectele de perspectivă pot avea un impact estetic mult mai profund, pot crea un anumit ritm, pot spori acțiunea, o dramatiza, pot evoca anumite emoții și stări Pe lângă orizont, există o altă proprietate a percepției noastre asupra compoziției spațiului, care este foarte importantă, deși de obicei i se acordă puțină importanță - relația dintre părțile din dreapta și din stânga imaginii Ne confruntăm cu asta tot timpul când foliile transparente de pe ecran sunt întoarse accidental în direcția opusă Puteți efectua un experiment simplu - pentru a oglindi imaginea Astfel de efecte pot fi adesea găsite în reproduceri fotografice Să încercăm să răspundem la întrebarea de ce o reproducere rotită incorect face o impresie atât de neplăcută, enervantă Se pare că ideea aici nu este că mâna dreaptă a devenit stângă în imagine), ci în esența compo poziție, în distorsiunea ritmului său organic, a logicii spațiale, a secvenței percepției Aparent, conexiunea cu experiența noastră optică și motrică este de mare importanță internă aici - la urma urmei, scriem și citim de la stânga la dreapta Fără îndoială că, la voința artistului, percepem o latură a tabloului puțin mai devreme decât cealaltă, considerând-o drept început, în timp ce cealaltă - ca sfârșit Este uimitor cum se schimbă impresia generală de la picturi atât de diferite precum „Boiarina Morozova” a lui Surikov, „Plecarea către insula Cythera” a lui Watteau, „Petru I” a lui Serov, „Fugații” lui Daumier, „Înmormântarea unui țăran” de Perov, dacă schimbăm în mod arbitrar direcția descrisă în mișcările lor În pictura lui Surikov, de exemplu, apare un optimism neobișnuit pentru original Și în orice altă imagine există o nuanță de dispoziție, pe care artistul în mod clar nu a contat Deci, ce calități ale timpului (și prin ce mijloace) sunt capabile să întrupeze artele plastice, în primul rând, pictura și grafica? În ceea ce privește mijloacele de întruchipare a principiului temporal în pictură și grafică, este evident că acestea trebuie căutate în textura și ritmul planului pictural și grafic, în direcția și tempo-ul liniilor, în caracterul trazei, în proprietățile compoziției, în contrastele de lumină și umbră etc Problema conținutului acelor imagini temporare care sunt accesibile picturii și graficii, cu alte cuvinte, despre însăși esența conceptului de timp în arta plastică , este mult mai complicat Aici ne întâlnim imediat cu principala contradicție a problemei Nu există nicio îndoială că principalul indicator al timpului în artele vizuale este mișcarea Dar pictura și grafica, artele statice prin însăși natura lor (pânză, perete, avion de hârtie), pot reprezenta mișcarea? Este destul de evident că acest lucru este posibil doar printr-un compromis radical (remarc în treacăt că tocmai această relativitate a mișcării în pictură atrage cel mai mult imaginația creatoare a pictorilor) Într-adevăr, dacă un tablou înfățișează o stare staționară, atunci structura sa statică este într-un anumit echilibru cu conținutul real al imaginii Dar de îndată ce sarcina pictorului devine reprezentarea unui proces de mișcare, inevitabil apare o contradicție între imaginea nemișcată și neschimbătoare și natura tranzitivă a mișcării descrise Contradicția devine și mai acută atunci când pictorul are de-a face cu o combinație de mai multe mișcări, cu tempo-urile și succesiunea lor diferite, într-un cuvânt, când tabloul trebuie să interpreteze o acțiune, un eveniment În acest caz, se pune involuntar întrebarea: are pictura mijloace suficiente pentru a întruchipa un eveniment nu numai în proprietățile sale spațiale, ci și temporale? Știm, de exemplu, că Lessing a negat categoric acest lucru În al șaisprezecelea capitol al tratatului său „Laocoon” Lessing scrie: „Dacă douăzeci este adevărat că pictura folosește cu totul alte mijloace sau semne decât poezia (primul folosește corpuri și culori în spațiu, al doilea folosește sunete pronunțate în succesiune temporală), apoi în acest caz semnele care sunt așezate unul lângă altul pot înfățișa doar obiecte care sunt în apropiere și, dimpotrivă, semnele care urmează unul după altul nu pot întruchipa decât fenomene care urmează unul după altul Cu alte cuvinte, adevăratul conținut al picturii sunt corpurile vizibile, iar adevăratul conținut al poeziei este acțiunea Și mai departe Lessing scrie: „Conform principiilor sale compoziționale, pictura este capabilă să folosească un singur moment de acțiune și, prin urmare, trebuie să aleagă momentul cel mai clar, din care să fie cel mai ușor de înțeles trecutul și viitorul” Diderot exprimă gânduri înrudite: „Artistul are un singur moment și nu are dreptul să îmbine două momente, precum și două acțiuni Numai în anumite circumstanțe este posibil, fără a merge împotriva adevărului, să-și amintească momentul precedent sau să ofere o presimțirea următorului ” Aceste prevederi foarte controversate ale lui Lessing și Diderot, care reflectă conceptul de Iluminism, ne introduc imediat în esența problemei Potrivit lui Lessing, pictura este capabilă să înfățișeze un singur moment de acțiune E chiar asa? A fost mereu așa? Și, cel mai important, ce înseamnă termenul „moment de acțiune”? Este acesta un concept incontestabil și destul de clar? Dacă apelăm la filozofi pentru clarificare și alegem la întâmplare mai multe definiții, se dovedește că nu există unanimitate între ei în această problemă Există filozofi care neagă orice durată a unui moment și o compară cu un punct matematic Sunt alții pentru care experiența momentului conține întotdeauna elemente ale unui trecut trecător și ale unui viitor apropiat Filosoful W James subliniază în continuare această idee comparând „nu muchia unui cuțit, ci spatele unei șei” Aceste neînțelegeri îi determină pe unii filozofi să facă o distincție mai strictă între conceptele de „timpul prezent” și „acum” În sfârșit, trebuie amintit că Platon în Parmenide numește momentul o ființă minunată care nu locuiește în timp (nu este de mirare că Platon, la fel ca o serie de alți filosofi greci, aduce momentul mai aproape de eternitate) Așa cum pentru filozofii greci spațiul nu avea o existență independentă, iar timpul era doar un număr, un atribut al mișcării, tot așa conștiința adâncimii spațiului și a timpului istoric era străină de arta greacă În artele vizuale, acest nou concept de timp rezonează cu o întreagă gamă de tehnici de povestire și compoziție idiosincratice În viziunea omului medieval, spațiul și timpul nu sunt diferențiate: spațiul este înțeles prin timp ca un fel de flux unidimensional De aici diferența radicală dintre principiile medievale de compoziție în pictură și relief față de cele antice, clasice În loc de schema centrală, echilibrată, a artei antice, medievală compoziția se desfășoară de obicei într-o singură direcție - de la stânga la dreapta sau invers Principiul de bază al povestirii în arta medievală este juxtapunerea nu a unuia, ci a mai multor evenimente sau acțiuni pe același plan al imaginii Spectatorul, împreună cu personajul principal, par să treacă de la o etapă a evenimentelor la alta, asemenea spectatorului așa-zisei scene simultane Un exemplu izbitor de schemă medievală a poveștii este relieful „Cădere” din ciclul de reliefuri care decorează ușile de bronz ale Catedralei Hildesheim Maestrul medieval înfățișează nu un moment concentrat al unui eveniment, așa cum ar fi făcut un artist renascentist, ci secvența sa temporală, iar același măr marchează principalele etape ale acțiunii: mai întâi, mărul atârnă de un copac, apoi șarpele seduce Eve cu ea Eva ia mărul, îi dă lui Adam Adam, pe de altă parte, întinde mai întâi o mână pentru un măr, iar apoi în cealaltă mână ține deja fructul interzis Totuși, conceptul unității timpului, conștiința simultaneității acțiunii, este încă străin omului medieval Pentru el, încă nu există acel contrast fundamental între limbajul picturii și limbajul poeziei, căruia, după cum am văzut, Lessing i-a acordat atâta importanță Această divergență se manifestă mai întâi în Renaștere, când extinderea spațiului este complet la dispoziția artelor plastice, în timp ce succesiunea temporală se retrage în domeniul poeziei Teoria artistică a Renașterii, revenind într-o oarecare măsură la vechea unitate a acțiunii, cerea de la artele plastice, de la tablou, mai ales, tocmai acoperirea unică a întregului câmp vizual „Pictura”, spune Leonardo, „ar trebui să pună într-o clipă tot conținutul ei în percepția privitorului” Luptând pentru o nouă unitate simultană, artiștii renascentiste au inventat o întreagă gamă de tehnici care nu erau familiare artei medievale Aceasta include, în primul rând, perspectiva directă - unul dintre cele mai puternice mijloace de concentrare a impresiilor Cu invenția perspectivei directe se asociază unitatea de scară, străină de gotic, consonanța proporțiilor, cucerirea adâncimii spațiului În a doua jumătate a secolului al XVI-lea, a avut loc un nou punct de cotitură important în ideile despre timp și spațiu Dacă conceptul de timp în arta Renașterii poate fi numit static, atunci conceptul de baroc ar trebui calificat drept dinamic Teoria artei renascentiste s-a mulțumit cu descrierea diferitelor tipuri de mișcare și definirea funcțiilor acestora Acest lucru nu este suficient pentru teoreticienii manierismului și, mai ales, ai barocului, care reînvie anumite tendințe ale gândirii medievale Ei sunt ocupați cu întrebarea cauzelor mișcărilor, a forței, a energiei care stă la baza mișcării Astfel, studiul istoriei dezvoltării metodelor de transfer a spațiului pe o pânză de pictură prezintă interes atât pentru designer, cât și pentru arhitect, deoarece ne permit să stabilim cum În dezvoltarea culturii moderne, a avut loc o schimbare în ideea omului despre spațiu Însuși faptul descoperirii și aplicării unor tehnici picturale speciale pentru transferul spațiului poate fi interpretat din punctul de vedere al formării componentelor semantice ale spațiului oamenilor din acele perioade istorice în care s-au făcut astfel de descoperiri Indicatorii deosebit de importanți ai dezvoltării gândirii spațiale sunt amploarea operațiunii, gradul de libertate de a manipula imagini spațiale atunci când se utilizează diverse materiale grafice și caracterul complet al imaginii ca corespondență cu obiectul real Completitudinea imaginii caracterizează ansamblul elementelor imaginii, legătura și dinamismul acestora [ ] După cum am menționat mai sus, în prezent studiul spațiului și al culorii în școala superioară de arhitectură și design se dezvoltă în trei direcții: Știința culorii (fizica culorii, sistematizarea, combinarea); Pictura (studiarea culorii mediului, abilități practice de lucru cu culoarea în avion); Culoarea în compoziția volum-spațială (rolul modelator al culorii în compoziția arhitectural-spațială, abilități de lucru cu culoarea pe o formă tridimensională) [ ] Astfel, designerii și arhitecții, datorită amplorii profesiei lor, sunt cel mai direct legați de pictură și culoarea proprie ca mijloc vizual cel mai important Vânătoare pe Nil Fragment de pictură murală din Teba Mijlocul mileniului II î Hr e Maria cu Pruncul Michelangelo Judecata îngrozitoare Epoca Renașterii Rublev Treimea Vechiului Testament - - Giovanni Bellini Rugăciunea pentru o ceașcă K Utamaro O femeie care coase anii Thomas de Thomon fantezii arhitecturale Acuarelă , Un exemplu clasic de soluție interioară în pictura cu acuarelă K I Kolman Camera de zi în casa soților Yusupov E I Gau Birou în Marele Palat Kremlin din Moscova Acuarelă treizeci Un exemplu de soluție a unui ansamblu arhitectural în pictură L O Premazzi Marele Palat Peterhof Acuarelă anii K A Uhtomski Interiorul sufrageriei roșii a pavilionului Ozerki de lângă Peterhof Acuarelă anii A M Gornostaev Palatul din Strelna Acuarelă O K A A Bobrov — În camere secolul al -lea P Cezanne „Natura moarta cu o vaza albastra” Post impresionism A doua jumătate a secolului al XIX-lea P Picasso Portretul lui M F de Soto Prima jumătate a secolului XX A Modigliani Portretul doamnei de Pardy Prima jumătate a secolului XX A Modigliani Nud Prima jumătate a secolului XX A Matisse Dans - V Kandinsky Impuls decisiv V Kandinsky In albastru K Malevici Suprematism Raul Husman Tatlin acasă Petrov-Vodkin Scăldat un cal roșu X Miro Un bărbat care aruncă o piatră într-o pasăre patru' P Picasso Femeie lângă mare A doua jumătate a secolului XX S Dali „Angelus” arhitectonic Victor Vasarely Stri-New - A Manessier Compoziție abstractă D Pollock Reflecția Carului Mare Partea Materiale și tehnică de pictură Una dintre sarcinile de formare a studenților-arhitecți și designeri este de a preda abilități profesionale de lucru cu mijloace picturale și materiale utilizate în activitățile de proiectare Aceste abilități sunt stăpânite în procesul de pictură cu acuarele, guașă și, dacă este posibil, vopsele cu tempera Stăpânirea tehnicilor profesionale în pictură, cunoașterea tehnologiei de lucru cu materiale picturale, diverse tehnici și metode de pictură, capacitatea de a aplica aceste cunoștințe în practică este necesară unui artist-designer și arhitect P P Chistyakov a spus: „Tehnica este limbajul artistului: dezvoltă-l fără încetare, până la virtuozitate Fără el, nu vei putea niciodată să le spui oamenilor visele tale, experiențele tale, frumusețea pe care ai văzut-o” [ ] Sarcinile de pictură din primul an de studiu pentru specialitățile „Arhitectură” și „Designul mediului arhitectural” se desfășoară în tehnici de acuarelă și guașă Acestea sunt principalele materiale de pictură pentru studenții acestor specialități pe parcursul studiilor Acuarelă Acuarela este pictura cu vopsele transparente, care se aplica in straturi subtiri pe hartie alba sau carton, care, fiind o baza translucida, joaca rolul de var Însuși numele acuarelelor se întoarce la cuvântul latin „aqua” - apă, care, totuși, este doar un diluant în pictura cu acuarelă Una dintre principalele caracteristici ale acuarelelor este transparența vopselelor pe bază de apă folosite, precum și posibilitatea de a obține culori strălucitoare, saturate, de intensitate deosebită, precum și lavabilitatea ușoară a vopselelor de la bază Acuarela oferă artiștilor posibilitatea de a transmite cele mai fine nuanțe ale naturii, în special mediul de lumină și aer Acuarelele sunt realizate din coloranți (pigmenți) și lianți rezistenti la lumină Deoarece diferența dintre acuarele și alte tipuri de vopsele este transparența atunci când baza este translucidă, pentru producerea de acuarele se folosește un liant transparent, care nu afectează puritatea culorii Acestea sunt diverse tipuri de adezivi vegetali: gumă arabică, cireș, prune etc Se adaugă zahăr, glicerina sau miere ca plastifiant pentru a da elasticitate Pigmenții de colorare sunt fabricați din minerale naturale și artificiale, dintre care unele sunt pigmenți de origine vegetală și animală (sienna, carmin) Principalele cerințe pentru pigmenții utilizați la producerea acuarelelor sunt șlefuirea deosebit de fină a acestora, pentru a evita formarea de straturi neuniforme și a petelor nedorite În prezent, industria autohtonă produce mai multe tipuri de vopsele de artă acuarelă În Sankt Petersburg, fabrica de vopsele artistice produce două tipuri de acuarele: vopselele Leningrad în cuve de plastic și vopselele Neva în tuburi de plumb Setul de vopsele „Leningrad” este produs în două tipuri: setul „Leningrad- ” ( de culori) și setul „Leningrad- ” ( culori) La Moscova sunt produse acuarele de înaltă calitate numite „Moscova” Setul „Leningrad- ” include următoarele vopsele: Lămâie cadmiu Galben de cadmiu Ocru deschis Siena naturală Galben auriu Portocala de cadmiu Ocru roșu Sienna a ars Fier rosu Stacojiu Kraplak roșu Carmine Kraplak violet Ultramarin Albastru cobalt F Ts albastru Verde smarald Verde permanent Verde de plante Umber natural Marte este maro Umber ars Sepia Negru neutru Cu cât paleta colorată în acuarelă este mai bogată, cu atât culoarea schiței va fi mai saturată, cu atât setarea este mai aproape de culoarea naturală și tonul este mai pur, deoarece cu cât se face mai mult amestecarea mecanică a vopselei, culoarea devine mai murdară, mai puțin saturată Trebuie remarcat faptul că înainte de lucru, este necesar să umeziți ușor toate vopselele cu apă pentru a ușura utilizarea lor și, de asemenea, pentru a elimina impuritățile din alte vopsele dacă acestea s-au format în timpul lucrului precedent cu vopsele Când sunt uscate, vopselele de acuarelă tind să-și schimbe tonul spre iluminare Prin urmare, se recomandă să luați culoarea și tonul dorit mai saturate decât în natură pentru a evita luminarea tonului în pictură De asemenea, nu trebuie să aplicați mai mult de trei straturi de culoare în același loc, deoarece în același timp, prea mult liant se acumulează într-un singur loc, ceea ce duce la apariția diferitelor pete nedorite Păstrați acuarele într-un loc răcoros Hârtie Artiștii Rusiei Antice au scris în acuarelă pe pergament; miniaturi în manuscrise erau realizate pe hârtie groasă din fibre de in În secolele XVIII-XIX mulți artiști ruși au pictat miniaturi pe plăci subțiri de fildeș și morse În prezent, pictura în acuarelă este folosită în principal pe hârtie Pentru pictura cu acuarele, hârtia albă groasă cu o suprafață granulată este considerată cea mai bună Cea mai potrivită calitate de hârtie pentru acuarelă din clasele domestice este hârtia Whatman cu marca Goznak Alte clase de hârtie de desen și desen sunt destul de potrivite pentru munca educațională Numai albul impecabil si o dimensionare buna care sa nu absoarba rapid apa sunt importante Înainte de a începe lucrul cu acuarele, este recomandat să clătiți hârtia cu apă curată cu adăugarea de câteva picături de amoniac Această spălare va îndepărta de pe hârtie acele urme ușoare de grăsime și ulei care apar pe suprafața hârtiei în timpul procesului de fabricație Pentru a asigura hârtia, o foaie umedă este lipită de tabletă După uscare, foaia trebuie să devină perfect uniformă, bine fixată la margini [ ] Pensule și paletă Pentru pictura în acuarelă se folosesc pensule rotunde și plate, din păr moale de animale: veveriță, dihor, kolinsky (din păr de jder) Cele mai bune perii sunt făcute din păr kolinsky Ele se disting prin elasticitate și elasticitate deosebite Pentru a efectua lucrări educaționale, este minim necesar să aveți perii cu trei numere: mari - nr sau , medii - nr sau și mici - nr sau O perie umedă trebuie să aibă un capăt ascuțit, care indică calitatea sa ridicată La sfarsitul lucrarii, periile trebuie spalate si uscate prin infasurarea parului periei in hartie de ziar Nu lăsați peria într-un recipient cu apă cu capătul în jos, deoarece aceasta va rupe părul periei și va deveni inutilizabilă Nu este recomandat să folosiți coli de hârtie ca paletă, deoarece adeziv din hârtie umflată intră în vopsea, poluând studiul și lipsind pictura de transparență Pentru o paletă, este mai bine să folosiți farfurii sau farfurii de faianță, plăci albe sau palete albe de plastic Culoarea desenată pe paletă trebuie încercată pe hârtie de aceeași calitate cu cea pe care se lucrează, întrucât aceeași culoare poate fi percepută complet diferit pe plasticul sau faianța paletei și pe suprafața hârtiei texturate Tehnici de acuarelă Există două metode principale de realizare a unei schițe picturale în acuarelă: o metodă de spălare cu mai multe sesiuni sau o metodă de glazurare; metoda cu o singură sesiune „Alla prima” atât pe bază uscată, cât și umedă Pentru munca educațională, este mai bine să utilizați o tehnică mixtă: o parte a imaginii este prescrisă cu geamuri cu mai multe sesiuni, cealaltă cu metoda „Alla prima” În ceea ce privește alegerea metodei de realizare a unei schițe în acuarelă, aceasta depinde într-o mai mare măsură de sarcinile stabilite în lecție și este, de asemenea, determinată de natura decorului Pentru a efectua un studiu al capului, o metodă este mai profitabilă, o metodă complet diferită este de a efectua o natură moartă Metoda de desfășurare a muncii ar trebui să fie aleasă de student în mod independent, dar toată lumea trebuie să stăpânească o varietate de tehnici Metoda cu mai multe sesiuni Operațiunea de spălare Lucrarea prin metoda de spălare (metoda de glazurare) se desfășoară în trei etape După găsirea unei soluții compoziționale, pe hârtie se aplică un desen ușor în creion Apoi întreaga schiță este pictată cu vopsele puternic diluate cu apă, care, în relație între ele, observând raportul tonal exact al luminii în părțile iluminate ale obiectelor, penumbrei și umbrelor, transmit culoarea și relațiile tonale ale naturii Primul strat pictural în acuarelă (subvopsire) transmite, de regulă, părțile iluminate ale obiectelor Se recomandă să începeți să scrieți în acuarelă exclusiv cu nuanțe calde de culori și să terminați lucrarea cu cele reci, deoarece nuanțele reci de culori nu se suprapun bine pe cele calde, ca urmare, tonurile murdare, opace într-un studiu pitoresc se pot dovedi Stratul de vopsea ulterior trebuie aplicat numai pe suprafața uscată Acest strat conferă concretețe formei, rafinează și îmbogățește relațiile de culoare și tonuri ale cadrului natural Umplerile de culoare și loviturile individuale sunt efectuate strict în funcție de forma obiectelor Aceasta este etapa de rafinare a atingerii Ar trebui să urmăriți cu atenție locurile de atingeri clare, contrastante, ascuțite ale părții iluminate a obiectelor cu fundal și alte detalii, locurile combinației blânde, „șterse” ale contururilor obiectelor cu fundalul, precum și ca locurile în care unele detalii sunt scufundate în umbra generală După ce al doilea strat s-a uscat, cu ajutorul celui de-al treilea strat, culoarea umbrelor este saturată, nuanțele de semitonuri sunt rafinate, iar lucrarea asupra formelor este în sfârșit concretizată Finalizarea lucrării constă în aducerea tuturor detaliilor producției într-o stare adecvată de culoare și ton, subliniind cele mai caracteristice calități ale producției și nivelând cele aleatorii și secundare Când aplicați un strat de vopsea pe altul, ar trebui să țineți cont și de influența unei culori asupra alteia: influența primului strat pictural asupra stratului următor Deci, atunci când roșu este aplicat pe podeaua galbenă ceaiuri portocalii, de la albastru la galben - verde etc În acest caz, pe lângă pictură și abilitățile practice, sunt necesare cunoașterea științei culorii Nu este recomandat să aplicați mai mult de trei straturi de culoare într-un studiu de acuarelă, deoarece cu mai multe straturi într-un singur loc se poate acumula prea mult liant, ceea ce va duce inevitabil la apariția de pete murdare opace și, în general, la poluarea studiul, anihilarea valorii estetice a picturii Metoda acuarela mozaic Așa-numita metodă de mozaic sau incrustație, în care forma obiectelor este construită cu mișcări mici, poate fi atribuită și metodei de lucru în acuarelă cu mai multe sesiuni Culoarea este rafinată și îmbogățită la fiecare tracțiune (primul strat de pictură) " Al doilea și al treilea glazur aduc schița la o generalizare și îmbogățesc și mai mult culoarea Aceasta este metoda de lucru a lui M Vrubel, E Lansere și alții În tehnica acuarelei, metoda de scriere a mozaicului este foarte interesantă din partea creativă, dar poate fi stăpânită numai cu suficientă experiență practică în pictură, deoarece atunci când lucrați cu mișcări mici peste toate părțile formei, trebuie să păstrați minte petele comune de culoare mare și relațiile tonale ale naturii, dețin integritatea vederii Metoda mozaic permite utilizarea amestecării optice a culorilor Metoda Alla prima Metoda „Alla prima” diferă prin aceea că, după ce se găsește o soluție compozițională pentru punere în scenă și se realizează un desen pregătitor, schița este finalizată într-o singură sesiune ( ore de studiu) Culoarea se ia imediat si in forta Pictura se face aproape într-un singur strat Folosirea acestei metode păstrează impresia inițială a producției pe toată durata sesiunii, lucrarea capătă o colorare strălucitoare, emoțională Deoarece culoarea este luată imediat și în forță, acest lucru vă permite să studiați în același timp Întregul plan al hârtiei este scris înainte ca primele lovituri să aibă timp să se usuce și să formeze un strat Dacă este necesar, culoarea se adaugă la un frotiu deja așezat, dar nu este încă uscat, fără a aplica vopsea uscată de mai multe ori în același loc Lucrarea realizată în tehnica „Alla prima” se caracterizează prin profunzimea culorii, prospețime, intensitatea tonurilor pitorești, absența locurilor șterse și de multe ori rescrise Stratul de suprafață al hârtiei nu este deranjat Metoda Alla prima poate funcționa atât pe hârtie uscată, cât și pe cea umedă Când aplicați vopsea pe hârtie umedă, are loc efectul răspândirii acesteia, ceea ce vă permite să obțineți nuanțe frumoase și tranziții moi cincizeci culorile Adăugând vopsea la o mișcare deja făcută, dar nu încă uscată, puteți îmbogăți culoarea De remarcat că este necesar să se lucreze cu metoda „Alla prima” foarte rapid pentru a avea timp să acopere întreaga foaie cu culoare chiar înainte de a se usuca loviturile aplicate anterior Pentru a încetini uscarea acuarelelor, puteți adăuga câteva picături de glicerină într-un vas cu apă Pentru a facilita exprimarea materialității obiectelor, în același studiu pictural folosind metoda „Alla prima” se pot realiza diverse secțiuni ale lucrării atât pe hârtie uscată, cât și pe cea umedă În acest caz, pictura va dobândi diversitate, va deveni mai interesantă din punct de vedere estetic În pictura cu acuarelă, albul nu este absolut folosit Prin urmare, este necesar să se mențină albul hârtiei atunci când se înfățișează părțile ușoare ale producției Dacă faceți greșeli și trebuie să evidențiați unele locuri pe schiță, trebuie să spălați anumite locuri sau întreaga lucrare cu un burete curat sau cu săpun, apoi clătiți bine locul spălat cu apă curată Trebuie amintit că, atunci când este uscată, acuarela își schimbă culoarea inițială spre luminarea tonalității cu aproximativ / Dar atunci când este uscat după - minute, tonul nu se schimbă în viitor Tranzițiile subțiri și moi de culoare în pictura cu acuarelă permit utilizarea preluării culorii de pe o suprafață umedă cu o pensulă presată Când utilizați această tehnică, combinând-o cu metoda „Alla prima” și glazurele de suprafață, puteți obține diverse efecte de textură și culoare guașă Numele vopselei provine de la cuvântul italian „guaccio” - umed În pregătirea artiștilor-designeri, guașa este folosită pentru a realiza o serie de lucrări de pictură și compoziție specială Guașa constă dintr-un pigment fin măcinat și un liant - gumă arabică, un plastifiant - glicerină, agenți tensioactivi - preparate din bilă animală, antiseptic cu ulei de alizarina - fenol sunt de asemenea prezente în vopsea Puterea de acoperire a guașei este dată de adaosul de alb (titan, plumb, barit), care este motivul decolorării semnificative a unor vopsele de guașă atunci când sunt uscate În Sankt Petersburg, fabrica de vopsele artistice produce guașă artistică Guașa este produsă și de uzina de producție a Fondului artistic al Federației Ruse Afișul guașă are tonuri mult mai strălucitoare, mai bogate, sonore decât vopselele pentru guașă de artă Acest lucru se datorează faptului că caolinul, „argila albă”, este introdus în guașa afișului în loc de alb, care albește mai puțin culoarea În Rusia, paleta de vopsele produse include aproximativ de culori Toate aceste culori sunt repede la lumină Mai subțire, ca în acuarelă, este apa Guașa trebuie diluată până la starea unei mase cremoase Cu o lipsă de apă ca diluant pentru vopselele cu guașă, stratul de vopsea se transformă într-o pată strălucitoare lipicioasă Când se folosește mai mult decât cantitatea necesară de apă, stratul de vopsea este transparent, se luminează rapid și, atunci când este uscat, se murdărește și se sfărâmă Studiile de pictură și compozițiile de guașă trebuie făcute exclusiv într-un singur strat, folosind metoda „Alla prima” Guașa de consistență cremoasă se aplică pe hârtie cu o lovitură sau un strat subțire, uniform, înscriind un strat în altul, în timp ce primul strat este încă umed Nu ar trebui să suprapuneți un strat cu altul, ca urmare a unor astfel de straturi, pot apărea fisuri și vărsarea tuturor straturilor de vopsea din hârtie Pentru a lucra la grafică color și o compoziție specială, culorile sunt compilate în cupe separate sau pe o paletă cu cuve, culorile sunt verificate la uscare „Principala dificultate atunci când lucrați cu vopsele de guașă este că atunci când diferite vopsele se usucă, tonul inițial se schimbă în grade diferite Culorile oxidului de crom, ocru deschis și auriu, verde smarald luminează Culorile de siena naturală, siena arsă, petele, ultramarinul se întunecă mai întâi și apoi se luminează Culorile hansa de galben și portocaliu se întunecă Trebuie avut în vedere că tehnica guașă nu permite scrierea în impasto Impunerea unor straturi groase de vopsea este întotdeauna însoțită de crăparea și deversarea stratului de vopsea” [ ] Guașa se usucă destul de repede, uscarea are loc în - ore la - °C Când sunt uscate, vopselele cu guașă formează o suprafață frumoasă, catifelată, mată, albicioasă, care este plăcută ochiului La vopsirea cu guașă, de obicei se iau două vase cu apă: unul pentru spălarea pensulelor, iar celălalt este folosit pentru apă diluantă Nu este recomandat să folosiți mai mult de două sau trei culori atunci când compuneți culorile și amestecați culorile pe paletă, deoarece patru sau cinci culori din amestec devin tulburi, își pierd prospețimea, iar pictura se poate dovedi a fi lenta și murdară Pictură decorativă cu culori Guașa poate fi folosită pentru pictură în termeni strict naturali, academici, pictural-spațiali și decorativi Când se efectuează lucrări independente cu guașă, sarcini pentru cursul „Pictură decorativă”, sunt folosite mijloace tehnice oarecum diferite decât în lucrul la un studiu pitoresc-spațial, o anumită abstracție, o anumită convenție în interpretarea naturii, este necesar necesitatea folosirii unei palete limitate, iar uneori efectuarea lucrărilor cu - culori prezintă anumite dificultăți „Atingerea calităților pitorești ale unei schițe educaționale atunci când se realizează cu - culori este posibilă numai dacă contrastul de culoare principal este determinat în natură, așezarea corectă ornamental-plastică a maselor de culoare pe zona de lucru și combinarea armonioasă a tuturor culori în culoare, ton și cantitate pe planul tabloului” [ ] În pictura decorativă are o mare importanță căutarea unei soluții compoziționale (foresket preliminară), în care problemele compoziționale și picturale sunt rezolvate la scară mică După ce ați compilat schema de culori, trebuie să le verificați în stare uscată, dacă este necesar, alegeți o culoare diferită Pictura cu culori poate fi realizată atât pe hârtie albă, cât și pe im-primatură - o căptușeală colorată (nuanțare) pentru pictură Pictura cu culoare sau culori compuse devine mai complexă, mai bogată în culoare Rețineți că pictura cu culori este doar una dintre metodele de pictură decorativă, posibilitățile de interpretare a naturii în pictura decorativă sunt practic nelimitate! Scopul principal al picturii decorative este decorarea arhitecturii Acționând în unitate cu compoziția arhitecturală tridimensională, pictura decorativă devine elementul ei, subliniind expresivitatea compoziției, transformând-o vizual prin introducerea de noi relații, de amploare, de ritm și culoare Fluența materialelor și tehnicilor de pictură cu acuarele și guașă va contribui la implementarea cu succes a ideilor nu numai educaționale, ci și creative Partea Armonii de culoare și colorare în pictură Fundamentele teoretice elementare ale picturii coloristice și ale armoniilor cromatice colorare Lumina și culoarea pot fi numite cele mai importante fenomene care determină însăși existența picturii Lumina și compoziția ei, luminând diverse obiecte, afectează semnificativ culoarea acestor obiecte percepute de ochiul uman La o persoană apar diverse senzații de lumină și culoare sub influența fluctuațiilor undelor luminoase de diferite frecvențe Propagarea luminii are loc prin unde de o anumită lungime Lungime de undă - distanța pe care se propagă oscilația într-o perioadă, în timpul necesar pentru o oscilație completă Lungimea de undă a luminii se măsoară în micrometri Gama de unde luminoase disponibile pentru percepția umană este limitată la lungimi de undă de - microni Lumina directă cade din sursele primare de lumină asupra obiectelor din jur și, în același timp, obiectele opace absorb o parte din raze, iar o parte reflectă Ca rezultat, toate obiectele devin o sursă de lumină reflectată În natură, toate obiectele și obiectele sunt iluminate de surse de lumină directă sau reflectată Ideea compoziției complexe a luminii solare a fost formulată pentru prima dată de I Newton Prisma lui Newton, plasată în calea unei raze de soare, transformă o rază de soare albă într-o fâșie colorată de diverse culori dispuse într-o anumită succesiune: roșu, portocaliu, galben, verde, albastru, indigo, violet Printr-o multitudine de culori intermediare, fiecare dintre ele, fără limite ascuțite, trece într-o altă culoare Aceleași culori pure și strălucitoare ale spectrului pot fi văzute în curcubeu Culorile care diferă în cromaticitate sunt numite cromatice (roșu, portocaliu, galben, verde, albastru, indigo, violet) Nu există culori alb, negru și gri în spectru Acestea din urmă diferă doar prin lejeritate Grupul de culori alb, negru și gri este clasificat ca acromatic (incolor) Diferența dintre culorile cromatice una de cealaltă este determinată de trei criterii: nuanță, saturație și luminozitate Nuanța este culoarea locală a unui obiect, acea calitate pe care o numim de obicei roșu, albastru sau galben Tonul de culoare este comparabil cu una dintre culorile spectrale sau magenta Nuanța în fizica culorilor este indicată de lungimea de undă Lungimea de undă este exprimată în micrometri Saturația culorii este gradul în care o culoare cromatică diferă de o culoare acromatică de aceeași luminozitate În știința culorilor, conceptul de saturație este adesea înlocuit cu conceptul de așa-numita puritate a culorii Puritatea culorii este o valoare relativă, exprimată ca procent Puritatea culorilor spectrale este luată ca una sau % Puritatea tonurilor acromatice este zero Toate culorile cromatice și acromatice pot fi definite printr-o caracteristică comună - luminozitatea Luminozitatea poate fi denumită și luminozitate relativă „Luminozitatea este raportul dintre fluxul de lumină reflectat sau transmis de probă și fluxul incident; se exprimă în unităţi relative De aici rezultă că, cu cât caracteristica culorii este mai aproape de unitate, cu atât va fi mai deschisă; cele mai întunecate locuri au luminozitate aproape de zero” [ ] Metoda de determinare a culorii în conformitate cu cele trei caracteristici de mai sus este convenabilă, deoarece culoarea este determinată cantitativ, iar acest lucru este necesar pentru domenii de activitate precum imprimarea, industria textilă, televiziunea color etc Pentru măsurarea culorii sunt utilizate diverse dispozitive - spectrofotometre și colorimetre ale diverselor modele și sisteme În pictură, atunci când se lucrează cu natura, este necesar să se analizeze și să se compare culorile volumelor de formă complexă, înconjurate de un anumit mediu de culoare sau de obiecte de altă culoare și situate pe mai multe planuri, uneori semnificativ îndepărtate unele de altele și, prin urmare, , în diferite condiții de iluminare Amestecare optică a culorilor Știința culorilor stabilește trei legi ale amestecării optice a culorilor Prima lege: pentru fiecare culoare cromatică îi corespunde o a doua culoare cromatică, care, amestecată optic cu prima într-o anumită cantitate, dă o culoare acromatică Astfel de perechi de culori se numesc complementare Pot fi doar culori strict definite De exemplu, ultramarinul este complementar galbenului lămâie, iar verdele smarald este complementar roșului carmin A doua lege: la amestecarea optică a culorilor necomplementare, se obțin culori care sunt intermediare ca nuanță între culorile amestecate Amestecând galbenul și albastrul face verde Amestecarea galbenului și roșu produce portocaliu și așa mai departe A treia lege a amestecării optice: culorile care arată la fel în amestecurile optice formează același rezultat, indiferent de compoziția fizică a fluxurilor de lumină care provoacă percepția acestor culori „De exemplu, identic ca culoare portocaliu monocromatic, a cărui lungime de undă este de microni, și același ton portocaliu, compus din valuri de și microni, în amestecuri optice cu alte culori dau exact aceleași rezultate, deși într-un caz culoarea este monocromatic, iar în celălalt complicat” [ ] Artiștii folosesc adesea legile amestecării optice a culorilor în pictură Legile însumării optice a culorilor stau la baza lucrării postimpresioniştilor - J Seurat şi P Signac Tehnicile de amestecare optică a culorilor au fost și vor fi folosite în pictură, dar pot fi considerate doar ca una dintre metodele de construire a unei imagini Contrast Unul dintre elementele fundamentale de formare a picturii este contrastul Unul dintre primii care a descris-o a fost Leonardo da Vinci: „Din flori de alb egal și la fel de îndepărtate de ochi, aceea va fi mai curată în aparență, care este rotunjită de cel mai mare întuneric, și invers, acel întunericul va părea cel mai mohorât, care va fi vizibil pe „albul” cel mai pur, fiecare culoare este mai bine recunoscută pe opusul ei” [ ] Contrastele sunt împărțite în două grupe - cromatice (culoare) și acromatice (lumină) În fiecare dintre grupuri, se disting trei tipuri de contrast - simultan, secvenţial și limită Esența contrastului de lumină simultană este că un punct de lumină pe un fundal întunecat pare mai deschis, iar un punct întunecat pe unul deschis este mai întunecat decât este în realitate Lumina pe un fundal întunecat pare mai mare decât dimensiunea sa reală și invers: o pată întunecată pe un fundal deschis pare mai mică Un punct condiționat înconjurat de un ton mai întunecat sau mai deschis se numește „câmp reactiv”, iar fundalul este numit „câmp inductiv” Studiile au arătat că un câmp reactiv modifică luminozitatea mai vizibil decât unul inductiv, iar la luminozități excesiv de mari, fenomenul de contrast este slăbit semnificativ, precum și la luminozități foarte scăzute Contrast de culoare simultan Acest contrast apare atunci când două culori cromatice sau o culoare cromatică interacționează cu o culoare acromatică, rezultând o modificare vizibilă a tonului culorii, însoțită de o modificare simultană a luminozității și saturației acesteia Un interes deosebit este contrastul culorilor complementare Când se iau în considerare culori suplimentare de la o distanță apropiată, se observă o creștere a saturației și a luminozității (luminozității) culorilor, dar nu apar nuanțe noi în percepția acestor culori Când se iau în considerare culori suplimentare de la distanță, legea amestecării optice a culorilor intră în vigoare, iar culorile suplimentare comparate își pierd proprietățile cromatice și se transformă într-o pată acromatică gri Pierderea calității tonului de culoare ca urmare a acțiunii contrastului simultan de culoare conform rezultatelor experimentului de B M Căldura depinde de următoarele motive: Din diferența de luminozitate a tonurilor de culoare comparate Contrastul simultan de culoare este cel mai vizibil atunci când luminozitatea culorilor comparate este aproximativ egală sau când câmpul de reacție este ceva mai ușor decât cel inductor; Din saturația tonurilor de culoare comparate; Din mărimea ariilor câmpurilor inductive reactive sau de la distanţa până la punctul de observare Până la o anumită distanță, contrastul crește proporțional cu distanța, apoi încep să funcționeze legile amestecării optice a culorilor, iar contrastul dispare Cercetările efectuate de B M Teplov arată clar că atunci când se compară culorile reci, apare un contrast mai activ decât atunci când se compară culorile calde Efectul contrastului depinde în primul rând de iluminare și luminozitate Iluminarea slabă crește efectul de contrast, iluminarea puternică îl reduce semnificativ Artiștii-pictori folosesc adesea metoda contrastării tonurilor de culoare prin saturație pentru a spori sonoritatea, puritatea unei anumite culori Când se compară culorile mai puțin saturate (luminoase sau întunecate), apare un efect de contrast mai mare decât atunci când se potrivesc culorile saturate Contrastul de saturație este vizibil și atunci când se compară culorile acromatice cu culorile cromatice Un ton de culoare mai saturat este perceput pe un fundal alb sau gri deschis Pe un fundal negru sau gri închis, tonul de culoare este perceput ca fiind mai puțin saturat contrast limită Contrastul de culoare a marginilor apare la marginea a două tonuri de culoare adiacente De exemplu, galbenul la limita contactului cu roșu capătă o nuanță verzuie, iar la distanță de roșu, efectul slăbește Zona câmpului de reacție influențează apariția contrastului la limită Dacă aria câmpului de reacție este mică în raport cu aria câmpului inductor, nu apare niciun contrast de limită; dacă aria câmpului de reacție este mare în raport cu aria câmpului inductor, apare contrastul de limită Contrastele limită și simultan apar întotdeauna împreună, dar în anumite condiții un contrast se manifestă clar, în alte condiții altul Contrastul luminii de margine apare atunci când în apropiere sunt situate două benzi, diferite ca luminozitate O parte a zonei luminoase mergând pe lângă întuneric, pare mai deschis decât restul zonei luminoase Se creează impresia de vibrație spațială și efectul de tridimensionalitate Această proprietate a contrastului limită trebuie să fie luată în considerare de artiștii textile în munca lor practică și de pictori atunci când lucrează din producții naturale care folosesc țesături ornamentate Fenomenele de contrast de culoare și lumini la limită apar dacă culorile contrastante sunt situate direct una lângă alta și dispar aproape complet dacă între culorile contrastante se află cel puțin o bandă întunecată sau deschisă foarte îngustă contrast consistent Când ne mutam privirea de la un ton de culoare la altul, acesta din urmă prezintă o nuanță de culoare care nu îi este caracteristică, ceea ce se explică prin iritația reziduală a retinei la perceperea tonului de culoare anterior, deoarece senzațiile de culoare și lumină au o durată și continuați ceva timp, iar culoarea anterioară, tonul a dispărut deja din vedere De exemplu, dacă priviți de la un obiect roșu aprins la o suprafață gri, atunci apare o nuanță verzuie de gri Contrastul constant provoacă uneori și reproducerea formei tonului de culoare anterior Totuși, fenomenele de contrast consistent apar numai la perceperea culorilor saturate Culorile slab saturate nu produc un contrast consistent Viziunea umană a culorii a trecut printr-o lungă cale evolutivă odată cu dezvoltarea societății, culturii și artei, s-a dezvoltat și s-a îmbogățit în mod constant cu noi experiențe Sub simțul culorii se înțelege, pe lângă o simplă senzație și percepție, constatarea principalelor caracteristici ale culorii, percepția complexă a culorii de către o persoană modernă, îmbogățită cu o serie de imagini, asocieri și idei asociate culorii Din punctul de vedere al percepției diferitelor culori, A S Zaitsev își propune să împartă proprietățile și calitățile acestora în proprietăți și improprii [ ] Calitățile intrinseci ale unei culori sunt acele calități care pot fi măsurate și cuantificate, acestea sunt caracteristicile de bază ale unei culori - nuanța, luminozitatea și saturația, adică acele calități ale unei culori care pot fi măsurate și cuantificate „Calitățile improprii ale culorii nu sunt în mod obiectiv inerente culorilor, ele apar ca urmare a unei reacții emoționale care apare atunci când sunt percepute” [ ] Calitățile improprii ale culorii includ împărțirea tonurilor de culoare în „cald” și „rece”, „greu” și „ușor”, „surd” și „vocit”, „proeminent” și „în retragere” Calitățile spațiale ale culorii folosite în pictură pentru a transmite planificarea, perspectiva aeriană și spațiul au fost descoperite de pictorii renascentiste Pentru transmisie spațiul aerian, primul plan al imaginii a fost reprezentat într-o schemă de culori maro cald, cel din mijloc - într-o scară verde neutră, fundalul - într-o schemă de culori rece albastru-argintiu armonie de culori Diverși oameni de știință și cercetători s-au ocupat de problema armoniilor culorilor Printre aceștia se numără Newton, Adams, Goethe, Mensell, Brücke, Bezold, Ostwald și alții În formă directă, teoriile normative ale armoniilor de culoare nu sunt folosite de pictori, dar designerii și arhitecții au nevoie de cunoaștere a gamei de probleme științifice ale teoriei culorilor și armoniilor culorilor Acest lucru contribuie la o abordare deliberată și rațională în rezolvarea problemelor aplicate în proiectare în ceea ce privește armonizarea culorii unei anumite probleme de proiectare Primul sistem de culori a fost sistemul lui I Newton Aceasta este o roată de șapte culori (roșu, portocaliu, galben, verde, albastru, indigo, violet) Mai târziu, culorile violet au fost adăugate culorilor spectrului Nu sunt in spectru, se obtin prin amestecarea celor doua culori extreme ale spectrului - violet si rosu Culorile părții roșu-galben a cercului au fost numite calde, partea albastră-albăstruie a cercului - rece Acesta a fost primul pas către armonizarea culorilor În , artistul Rudolph Adams a inventat „acordeonul cromatic” – „un aparat pentru determinarea combinațiilor de culori armonice” Aparatul a constat dintr-o roată de culori împărțită în de sectoare egale, fiecare dintre acestea fiind împărțit în grade de luminozitate La această roată de culori au fost atașate cinci șabloane, unde , , , și găuri au fost tăiate simetric în funcție de dimensiunea sectoarelor cercului Prin manipularea șabloanelor s-a putut obține diverse combinații de combinații de culori, pe care Adams le-a numit „acorduri simetrice” [ ] Direct legată de practica picturii a fost teoria lui Albert Henry Mansell Principalul lucru în teoria lui Mensell a fost definirea a trei tipuri de combinații armonice: armonii monocromatice (construite pe același ton de culoare de saturație și luminozitate diferite); armonii a două culori învecinate ale roții de culoare (construite pe rudenie, apropierea culorilor); armonii construite pe principiul contrastului între culorile care se află una față de cealaltă pe roata culorilor Mensell a acordat o atenție deosebită raportului de culori în saturație și raportului dintre zonele de pete de culoare Fiziologul german Brücke a considerat și culorile situate în limitele mici ale roții cromatice ca fiind armonioase, datorită proximității lor Brücke pentru prima dată, împreună cu combinațiile de culori pereche, a evidențiat triadele armonice El a considerat că roșul, albastrul și galbenul sunt astfel de triade ty, precum și culorile roșu, verde și galben, la care puteți atașa culori de intervale mici Potrivit lui Bezold, o combinație armonioasă de culori va fi obținută numai atunci când, de exemplu, într-un cerc din douăsprezece părți, culorile sunt la patru tonuri una de cealaltă, adică intervalul dintre ele ar trebui să fie de trei tonuri Bezold a considerat combinații nearmonice de combinații de culori cu un interval de un ton Bezold a fost primul care a subliniat diferența în utilizarea culorii în pictură și în artele decorative În secolul al XIX-lea, teoria armoniei culorilor a lui W Ostwald a fost populară W Ostwald a căutat să stabilească modelele matematice ale armoniei culorilor, pe baza relațiilor geometrice ale aranjamentului culorilor în roata culorilor El credea că toate culorile care conțin un amestec egal de alb sau negru sunt armonioase, iar dintre cele care nu conțin un astfel de amestec, cele mai armonioase sunt cele care sunt distanțate unele de altele în roata culorilor la un număr egal de intervale Teoria combinațiilor armonice de V M Shugaev se bazează pe teoriile lui Bezold și Mensell Se bazează pe combinații de culori pe roata de culori Shugaev, sistematizând diverse tipuri de combinații armonice, i-a condus la următoarele patru tipuri principale: ) combinații de culori înrudite; ) combinații de culori înrudite-contrastate; ) combinații de culori contrastante; ) combinații de culori care sunt neutre în raport cu rudenia și contrastul El a analizat de combinații de culori armonice posibile pentru o roată de culori cu șaisprezece membri cu trei culori intermediare, trei intervale între culorile principale Potrivit lui V M Shugaev, combinații de culori armonice pot fi obținute în trei cazuri: ) dacă există un număr egal de culori primare în culorile armonizate; ) dacă culorile au aceeași lejeritate; ) dacă culorile au aceeași saturație [ ] Cu cât culorile sunt mai diferite în saturație, nuanță și luminozitate, cu atât sunt mai dificil de armonizat Excepția sunt culorile complementare Armonia culorilor V M Shugaev îl definește astfel: „Armonia culorilor este echilibrul culorilor, echilibrul culorilor Aici, sub echilibrul culorilor (în primul rând, două culori) se înțelege un astfel de raport și astfel de calități ale acestora, în care nu par străine unul altuia și niciunul dintre ele nu predomină inutil” [ ] colorare Unul dintre cele mai importante elemente ale formei de artă, care servește la dezvăluirea conținutului figurativ al operelor de artă, este culoarea în pictură Ce este colorarea? Originea termenului „culoare” se întoarce la latinescul „culoare” - vopsea, culoare „Dicționarul concis al termenilor artelor plastice” definește conceptul de „culoare” cu următoarea interpretare: „Culoarea în pictură este natura relației dintre toate elementele de culoare ale unei opere, sistemul său de culoare ca unul dintre mijloacele de veridicitate și reprezentarea expresivă a realității” [ ] Istoria artei ne vorbește despre marea controversă dintre artiști, despre primatul formei sau al culorii, al desenului sau al culorii în pictură Mai mult, această dispută, începând din secolul al XVI-lea, s-a rezolvat pur idealist, făcând abstracție, smulgând unele de altele aceste două concepte Așa a fost căutarea absolutului În timpul Renașterii, școala liniară a florentinilor (în primul rând Leonardo da Vinci) a afirmat desenul ca principiu fundamental al picturii (în ciuda faptului că artiștii școlii florentine și Leonardo însuși erau mari pictori, culoarea, ei au atașat sensul de „ retuşare” la desen); dar în aceeași epocă a luat naștere școala venețiană de pictură și culoare (Titian, Giorgione, Veronese) Acești artiști, având abilități excelente de desen, au dat palma maestrului culorii Tizian, cu mult înaintea contemporanilor săi în tehnica picturii, s-ar putea spune, „pictat” cu culoare Pictori francezi de la sfârșitul secolului al XVIII-lea și începutul secolului al XIX-lea a fost preferat desenul Așadar, Ingres credea că „culoarea completează tabloul cu decorațiuni, dar ea nu este mai mult decât o doamnă de curte din alaiul ei” Clasistul francez J L David a exprimat o idee similară: „Linia este conturul realului, culoarea nu este altceva decât un miraj” Cu toate acestea, în jurul aceleiași perioade istorice, Eugene Delacroix, persoană nu mai puțin semnificativă în istoria artei franceze, a fost, în primul rând, un colorist remarcabil, mai târziu fiind numit chiar „precursorul impresionismului” Acesta este Delacroix, când a fost întrebat cum va descrie întâlnirea împăraților francez și austriac, el a răspuns că petele albastre și roșii (culorile uniformelor imperiale) ar fi suficiente Acest răspuns, nu lipsit de sarcasm, indică faptul că și atunci Artistul secolului al XIX-lea a prevăzut în mod spontan rolul primordial al culorii și al culorii în crearea unei imagini artistice expresive și a semnificației simbolice a culorii Știința culorii ca știință era încă la început Părerile reprezentanților școlii realiste rusești nu diferă cu greu de punctele de vedere de mai sus ale lui Ingres și David P P Chistyakov spunea: „Arta înaltă, ca proprietate inalienabilă a spiritului uman, se manifestă, în esență, în linie Efect, culoare - toate acestea sunt mijloace auxiliare, trebuie să le puteți folosi cu moderație Dar, alături de opinii similare asupra culorii, care o raportează la mijloace „secundare” de decorare și completare a formei, istoria artei ne oferă un număr imens de exemple convingătoare de utilizare a culorii culoarea ca mijloc principal în crearea unei imagini artistice Lucrările lui Titian, Rembrandt, Rubens, artiștii ruși V Surikov, V Serov, K Korovin, M Vrubel, P Konchalovsky, A Lentulov, K Petrov-Vodkin și alții oferă exemple izbitoare ale utilizării culorii în exprimarea artistică și figurativă a ideilor creative M Saryan, marele colorist, spunea că pictorul își exprimă lumea și atitudinea față de ea, în primul rând, în culoare De-a lungul timpului, s-au produs schimbări uriașe în teoria culorii în legătură cu dezvoltarea istoriei, teoriei și practicii picturii Georg Wilhelm Friedrich Hegel a dat în secolul al XIX-lea o definiție profundă a culorii, a cărei esență, potrivit lui, „ constă în utilizarea tuturor culorilor în așa fel încât să se dezvăluie un joc de reflexii independent de obiect , care constituie culmea culorii; întrepătrunderea culorilor, reflectarea reflexelor care se revarsă în alte reflexii și sunt atât de subtile, trecătoare și spirituale ca natură, încât trecerea la muzică începe aici Hegel a scris că „o mare varietate de culori nu este doar arbitraritate și o manieră aleatorie de colorare, care nu ar exista in rerum natura, ci este conținută în natura lucrurilor înseși” [ ] În secolul al XIX-lea, teoria imitației naturii se afla în teoria principală a culorii și a culorii, precum și în practica picturală Punctul culminant al priceperii a fost capacitatea de a transmite tonul de culoare al obiectelor iluminate și capacitatea de a da armonie combinațiilor de culori ale picturii O teorie interesantă este E Utitz, care la începutul secolului al XX-lea a identificat trei tipuri principale de organizare a culorilor - policromie, armonie și colorism Potrivit acestui om de știință, policromia este o colorare, folosită în arhitectură, sculptură și ornament Armonia este folosită în cazurile în care este necesară o consonanță specială a culorilor, dând lucrării o anumită dispoziție, afectând conținutul Colorismul, în schimb, este inerent doar picturii și este posibil doar prin imitarea naturii, aproape fără a fi folosit în arta decorativă Cercetătorul german F Enike distinge trei tipuri de colorism pictural, construit pe principiul imitației naturii: culoare absolută; culoare exagerată; culoare tonală „Colorarea absolută transmite toate modificările culorii și tonului naturii descrise, colorarea exagerată - saturația exagerată a combinațiilor de culori ale naturii, colorarea tonală transmite nu re culori reale ale naturii descrise, dar armonizate în mod deliberat și exprimate printr-un ton comun de culoare Studenții Institutului de Arhitectură și Design trebuie să cunoască două sisteme de organizare a culorilor asociate cu specificul imaginii spațiului și stilul de interpretare al imaginii: Sistemul de organizare a culorii în pictura realistă spațiu-lumină și umbră, bazat pe relații culoare-ton, vitejie, ton, semiton, tonalitate, scară, nuanțe etc Sistemul de organizare a culorilor în pictura decorativă, care se bazează pe organizarea ritmică a combinațiilor armonice de culori locale Colorarea în pictură în ansamblu include legile armoniei culorilor, fenomenele contrastelor de culoare și lumină și legile amestecării optice a culorilor Valer Valer este principala calitate a picturii coloristice Termenul „valeur” provine din cuvântul francez „valeur”, tradus ca „valoare” Cu toate acestea, traducerea acestui cuvânt nu este capabilă să reflecte în mod adecvat conținutul pe care teoreticienii artei și artiștii înșiși îl pun în el De obicei, vitejia trebuie înțeleasă ca dezvoltarea gradațiilor tonale ale elementelor de imagine într-un tablou de la lumină la întuneric, menținând în același timp bogăția culorii; absența atât a „murdăriei” cât și a „vopselei” în pictură Prin „murdărie” ar trebui să se înțeleagă pete de culoare nedefinită care rezultă din amestecarea nemoderată de culori (mai mult de trei), „vopsea” sunt pete de culoare pură, „zburând” din armonia generală a unei imagini sau a unei schițe și introducând disonanță Care sunt principiile vitejii? În primul rând, prin aceea că artistul (elevul) poate scrie un obiect deschis în umbră cu culori închise, astfel încât luminozitatea acestui obiect să fie simțită, sau să scrie un obiect luminos în umbră cu culori închise, astfel încât luminozitatea acestuia să fie simțită Cea mai completă descriere a termenului „valeur” este dată de K F Yuon în cartea „On Art”: „Valery este un termen tradițional francez folosit în analiza meritelor picturale și este greu de tradus Ea denotă nu atât orice calitate a culorii, cât calitatea picturii în sine, adică prin aceasta din urmă totalitatea a tot: calitățile culorii sale, aspectele luminoase și textura tehnică ale acesteia Valer determină valoarea picturală, care a apărut ca urmare a unor părți picturale subtil percepute între ele, în unificarea întregului, format din clarobscur, conținutul colorat și plastic al subiectului Valera sunt indicatori formali ai subtilităților senzațiilor picturale Astfel, valoarea în pictură este creată printr-o trecere subtilă, imperceptibilă, a unui ton de culoare la altul prin așa-numitul „degradarea tonurilor” (în modelul abstract, degradarea tonurilor poate fi observată în orice spectru al corpului de culoare Ostwald), precum și formarea unei game de culori ca urmare Gama de culori poate fi numită un set de culori consoane care sunt apropiate unele de altele în nuanță, luminozitate și saturație Referindu-ne la gama de culori, schema de culori este adesea definită de cuvintele „rece”, „cald”, „argintiu”, „auriu”, „roșu ocru”, etc Schema de culori a unui tablou poate fi numită o schemă de culori O lucrare picturală poate fi construită pe utilizarea mai multor scale de culoare, dar în același timp acestea trebuie să fie subordonate scalei de culori principale și să servească la umbrirea și contrastul acesteia Utilizarea mai multor scale de culoare duce la crearea unui ton de culoare Diverse stări ale anotimpului, zilei, vremii sunt transmise prin utilizarea diferitelor tonuri de culoare Prin nuanța culorii și căutarea diferitelor nuanțe de culoare se realizează bogăția coloristică a picturii „Nuanță” este un cuvânt francez care înseamnă umbră K F Yuon a spus: „A picta, a nu respira fiecare dintre culorile sale cu o mie de nuanțe care o îmbogățesc, este o pictură moartă” Există multe moduri de soluții de culoare în pictură Remarcabilul teoretician al artei N N Volkov, după ce a analizat și generalizat aceste metode, a scris: „Au fost multe încercări de a crea un sistem de reguli pentru construcția culorilor unei imagini Toate aceste încercări, adesea utile autorilor lor, au devenit curând rețete moarte, pe măsură ce sarcinile pentru care au fost create regulile s-au schimbat Doar trei dintre cele mai generale legi rămân - legea vizibilității culorilor, legea subordonării sarcinii semnificative a imaginii și legea unității (intregii) a sistemului de transpunere a culorilor naturii” [ ] Cea mai convingătoare confirmare a celor de mai sus poate fi găsită în celebrul roman al lui D Merezhkovsky despre Leonardo da Vinci Marele artist, la cererea elevilor săi, a alcătuit pentru ei cea mai complexă rețetă matematică de organizare a unei palete de scriere a portretelor Imaginează-ți indignarea unuia dintre elevi când a văzut că maestrul însuși nu a folosit propria rețetă Yu M Kirtser în cartea „Desen și pictură” oferă următoarea definiție a culorii: „Culoarea este o caracteristică a culorii și a structurii tonale a unei lucrări Colorarea reflectă proprietățile de culoare ale realului lume, dar în același timp sunt selectate doar acelea dintre ele care corespund unei anumite imagini artistice Culoarea într-o lucrare este de obicei o combinație de culori care are o anumită unitate Într-un sens mai restrâns, culoarea este înțeleasă ca armonia și frumusețea combinațiilor de culori, precum și bogăția nuanțelor de culoare În funcție de schema de culori care predomină în ea, poate fi rece, caldă, ușoară, roșiatică, verzuie etc Culoarea afectează sentimentele privitorului, creează o stare de spirit în imagine și servește ca un mijloc important al caracteristicilor figurative și psihologice” [ ] Astfel, culoarea este cea mai valoroasă calitate a picturii; cu alte cuvinte, culoarea determină pictura: dacă există culoare, atunci există pictură Proprietățile psihofiziologice ale culorii Întrebările privind impactul emoțional al culorii asupra unei persoane au fost de interes pentru mulți practicanți și teoreticieni ai artei Leonardo da Vinci, I V Goethe, E Delacroix, M Deribere, M Alpatov, I Grabar, K Yuon, N Volkov - aceasta este doar o mică listă a celor mai faimoși cercetători, oameni de știință și artiști După cum scrie Goethe, culoarea galbenă „are farmec”, creează „o impresie necondiționat de caldă și provoacă o bună dispoziție”, culoarea albastră „aduce întotdeauna ceva întunecat”, „suprafața albastră pare să plutească departe de noi”, culoarea roșie creează impresia „ca seriozitatea și demnitatea, precum și farmecul și grația”, verdele dă ochiului „adevărată satisfacție” [ ] „În manifestările sale elementare cele mai generale, indiferent de structura și formele materialului pe suprafața căruia o percepem, culoarea are un anumit efect asupra simțului vederii, la care se limitează în principal, și prin ea asupra sufletului ”, a scris Goethe [ ] Stăpânirea elementelor de bază ale culorii în pictură Stăpânirea tuturor complexităților picturii coloristice nu este un proces ușor pentru un student, așa că cursul de pictură pentru studenți este construit într-o secvență logică strictă - de la simplu la complex Așadar, una dintre sarcinile anului I al semestrului I poate fi o natură moartă de - itemi, extrem de simplă ca formă Acestea sunt modele din ipsos de corpuri geometrice de forme simple și o vază de ipsos Draperiile sunt albe, tema generală a temei este „Alb pe alb” S-ar părea, despre ce culoare putem vorbi dacă se folosește un singur alb neutru? Așa poate apărea întrebarea pentru mintea nesofisticată În realitate, nu este așa Din cursul științei culorilor se știe că un fascicul de lumină albă conține elemente din cele trei culori primare ale spectrului: roșu, galben și albastru LA puse în scenă, aceste culori sunt completate de nuanțe intermediare de portocaliu, verde și violet Într-o astfel de sarcină coloristică, simplă la prima vedere, toate nuanțele culorilor primare și secundare ale spectrului sunt deja incluse Să formulăm o scurtă problemă coloristică: a) Soluția de iluminare a producției (termo-răceală) - lumină caldă, umbră rece, semitonuri și reflexe mai neutre - mai caldă decât umbra proprie a subiectului și mai rece decât lumina și semitonul b) Crearea unui studiu plin de culoare, tonuri nuanțate în funcție de iluminare: de la lumină mai „galbenă” printr-un semiton roșcat; la o nuanță albăstruie-violet; Cunoașterea roții de culoare va ajuta la rezolvarea acestei probleme: mișcarea culorii în schiță de la cald la rece ar trebui să aibă loc în mod similar cu mișcarea culorilor spectrului c) Respectarea principiului „valorității” în rezolvarea tonului general al studiului, i e trebuie să scrieți tonuri pe obiecte deschise cu culori închise, astfel încât chiar și în umbră obiectul să apară deschis (alb) Cele mai frecvente greșeli în îndeplinirea acestei sarcini sunt alburile monocromatice care nu sunt îmbogățite cu toate nuanțele de culoare, precum și întunecarea excesivă a umbrelor care cad din structura tonală generală a studiului sau răceala exagerată a umbrelor Pentru a evita astfel de greșeli și pentru a susține corect studiul în culoare și ton, ar trebui să vă amintiți următorul principiu: „Pictura este căldură și răceală”, adică ar trebui să vedeți cât mai multe nuanțe reci în culori calde și tonuri reci ar trebui să fie îmbogățit cu nuanțe de culori calde d) Rezolvarea picturală și spațială a schiței se realizează în public, soluția decorativă a producției se realizează de către elevi pe cont propriu Dacă într-o schiță din natură, pe lângă soluția de culoare și tonalitate, sunt importante și planificarea, soluția spațiului, a mediului, atunci în soluția decorativă, cea mai importantă soluție este culoarea planului foii, compoziția soluție, ritmul petelor de culoare În ciuda laconismului picturii decorative, legea „vizibilității culorii” trebuie respectată și aici După finalizarea schiței din natură, cea mai corectă mișcare ulterioară în rezolvarea unei interpretări decorative va fi executarea a două lucrări decorative: cu păstrarea parțială a volumului; odată cu distrugerea volumului, soluția de lucru cu contururi plate (și în acest caz, este posibilă nu numai o soluție plană a unei foi, ci și o soluție de spațiu cu culoare, de exemplu, se cunoaște utilizarea unui contur plat printre muralişti ca mijloc puternic de transmitere a spaţiului) O altă sarcină a anului I al semestrului I la pictură poate fi o natură moartă a - obiecte de formă simplă la scară legată de rece, folosind draperii și obiecte albastre, albastre: modelarea formei cu culoare (studiu din natură în sala de clasă), precum și interpretare picturală și decorativă (lucrare independentă) a) Trebuie remarcat imediat că această sarcină se face cel mai bine cu guașă și nu cu acuarele, deoarece datorită caracteristicilor tehnice ale lucrului cu acuarele (primele straturi de culori calde, acoperite ulterior cu glazură la rece), începătorii pot experimenta dificultăți tehnice în redactarea unei schițe b) Scopul acestei sarcini este de a studia gama de nuanțe reci în iluminare caldă Cea mai importantă sarcină este de a determina și de a dezvălui echilibrul dintre cald și frig într-un interval dat de rece, de exemplu, sub iluminare caldă, culoarea unui obiect rece în lumină poate fi rece în sine, dar trebuie să fie mai caldă decât culoarea aceluiași obiect în umbră c) Cu toată reținerea schemei de culori, izocromismul sau alburile monocrome de aceeași culoare trebuie evitate În comparație cu sarcina anterioară, aici trebuie să vedeți aceeași mișcare a culorilor spectrului de la cald la rece, dar cu singura diferență că în această a doua sarcină, toate culorile spectrului sunt deplasate către culorile reci, formând un gamă rece îmbogățită cu diverse nuanțe subtile de culoare d) În ceea ce privește soluția de ton, ar trebui, în primul rând, să comparăm umbra de pe un obiect ușor cu lumina unei draperii albastru închis (de exemplu, o cutie albastră pe un fundal albastru închis) Întreaga dificultate a scrierii unui studiu este de a menține următoarele relații tonale: un obiect deschis în umbră trebuie să aibă un ton mai întunecat decât un obiect întunecat în lumină, cu toate acestea, obiectul deschis trebuie să rămână deschis, iar obiectul întunecat întunecat Soluția decorativă este similară cu sarcina anterioară: de la un studiu realist la o interpretare semi-volumetrică și de la aceasta la o soluție plană a formei compoziționale a studiului: o astfel de mișcare duce la cea mai rațională simplitate, iar simplitatea este, conform lui J Sand, „ limita complexității și ultimul efort de geniu A treia sarcină a anului I al semestrului I: o natură moartă din - obiecte de formă simplă în culori fierbinți Draperii și obiecte roșii, portocalii și galbene, relații legate de culoare Scopurile și obiectivele sunt similare cu scopurile și obiectivele sarcinii anterioare O schiță pitorească din natură este însoțită de interpretări decorative Subiectul principal din natura moartă, spre deosebire de sarcina anterioară, este mai întunecat decât fundalul Semestrul I al anului I se încheie cu următoarea sarcină de pictură: o natură moartă de - obiecte într-un interval cald, înrudit-contrast În grupul de culori înrudit-contrast, există atât culori locale calde, cât și reci Prin urmare, o scară caldă de contrast de familie poate fi numită o scară de culori cu predominanța tonurilor calde, de exemplu, acorduri de culori de culori: galben, portocaliu, roșu și verde sau portocaliu, galben, verde și albastru, precum și culoare acordurile din culori, de exemplu, portocaliu, galben și verde pot fi numite combinații de culori calde legate de contrast (Dimpotrivă, iată un exemplu de gamă contrastantă legată de rece: o combinație de albastru, violet, verde și roșu) Principalele tipuri de combinații de culori înrudite, înrudite-contrastate, contrastante, precum și neutre în raport cu rudenia și contrastul, sunt ușor de determinat de modelul triunghiului de culori propus în cartea de A S Zaitsev, Știința culorii și a picturii Al doilea semestru al cursului I continuă cu studiul schemelor de culori înrudite-contrastate și contrastante Până la sfârșitul semestrului, numărul de subiecte în spectacolele de pictură crește de la - la - subiecte O listă aproximativă de sarcini în pictură oferite în semestrul al anului I: a) Natura statică a - obiecte de formă simplă, gama contrastantă legată de rece Sarcină: modelarea formei cu soluție de culoare și decorativă b) Natura statică de - articole, simplă ca formă Acord de culoare contrastantă gravitând spre tonuri calde, cum ar fi perechea roșu-verde Modelare forme și soluție decorativă c) Natura statică a - articole, combinație contrastantă de culori, gravitație spre tonuri reci, precum albastru-portocaliu d) Ultima sarcină a anului I al semestrului II este o natură moartă de - obiecte într-o gamă neutră în raport cu rudenia și contrastul culorilor Deoarece culorile primare sunt neutre în raport cu rudenia și contrastul - roșu, galben și albastru, dar prezența tuturor celor trei culori primare locale în gama generală este în mod tradițional considerată „prost gust în pictură”, se recomandă utilizarea obiectelor și a draperiilor din oricare două culori primare, completându-le cu culori neutre obiecte de culoare și draperii Această schemă de culori este recomandată pentru utilizare într-o natură moartă cu un ornament din ipsos Dacă sarcinile anterioare în ansamblu se bazează în principal pe combinații de culori armonice, atunci această ultimă sarcină are în sine combinație dinamică de culori bazată O schiță din natură este însoțită de o interpretare decorativă Acestea sunt sarcinile de bază ale cursului „Pictură” Studiul de către studenți a diferitelor combinații de culori înrudite, înrudite-contrastate, efectuate în culori calde și reci, viziunea armoniei sau dinamica culorii bazată pe naturi moar simple dezvoltă abilitățile și capacitățile coloristice ale elevilor, care, împreună cu elementele de bază ale culorii științifice știință, va fi cu siguranță o anumită bază și cheia pentru manipularea liberă a culorii în activitățile de design Natura moartă ca sarcină de învățare Schițele de natură moartă sunt unul dintre cele mai importante subiecte din pictura educațională a viitorilor artiști, designeri și arhitecți Cu schițe ale unei simple naturi moarte, începe pictura Ocupând unul dintre ultimele locuri în ierarhia clasică a genurilor, natura moartă domină în mod tradițional și natural pictura educațională „Genul naturii moarte ni se pare a fi un fel de, parcă, însăși istoria picturii propusă, un „model” al imaginii – sau mai bine zis, un model al sistemului „imagine-artă”, care permite noi să ne concentrăm asupra esenței problemelor picturii ca un gen special de artă, și paradoxal punctat Ne interesează natura moartă, ca cea mai „emancipată”, cel mai „pur” gen de pictură, unde artistul și privitorul se concentrează pe problema calității picturii în sine, pe întrebările „ce este reprezentat”, „cum se face”, subliniază cercetătorul naturii moarte I S Bolotina Aceste aspecte disting natura moartă de genurile de varietate, deschid o câmp larg pentru utilizarea sa în pictura educațională În plus, doi astfel de factori principali ai formei artistice precum subiectul și spațiul apar în natura moartă în cea mai clară și mai concretă formă În istoria pedagogiei artei, schițele de natură moartă sunt remarcate ca cea mai eficientă formă de lucru inițial cu culoarea Toți maeștrii artelor plastice și aplicate autohtone au trecut prin stăpânirea legile picturii pe schițe de natură moartă Unii artiști iubesc natura moartă și dezvoltă creativ acest gen de pictură, în timp ce alții revin periodic la natura moartă pentru a regândi schimbările de viziune asupra lumii care s-au maturizat în mintea lor sau pur și simplu pentru a nu-și pierde abilitățile de pictură Dacă pictura este considerată o disciplină fundamentală în domeniul predării culorii, atunci natura moartă este principalul laborator de creație pentru experimentarea artistică în domeniul culorii Farmecul acestei lucrări constă în specificul lumii naturii moarte - lumea naturii nemișcate sau „moarte” realitatea artificială pe natura moartă vă permite să efectuați căutări picturale active deja în timpul lucrului în scenă cu lucruri Starea de lucruri găsită de artist nu se schimbă de la sesiune la sesiune, permițându-vă să verificați natura nemișcată reprezentată O caracteristică a picturii cu natură moartă este dimensiunea relativ mică a obiectelor reprezentate Artistul poate crea o compoziție apropiată de natură, dezvăluind trăsăturile texturale și de culoare ale producției, care sunt clar vizibile pentru ochi, ceea ce este important atât la prima cunoaștere cu pictura, cât și în căutările creative profesionale Pentru învățare, natura moartă este, de asemenea, valoroasă, deoarece toată lumea poate crea o producție acasă din lucruri cunoscute care sunt la îndemână Lucrările personale care păstrează încă căldura mâinilor proprietarului îl ajută pe artist să „intră” în lumea naturii moarte, să depășească timiditatea în stadiul inițial al muncii Natura moartă este la fel de importantă pentru munca în toate etapele de dezvoltare a artistului Deși o natură moartă este o natură nemișcată „moartă”, ea constă din obiecte care fac parte din realitatea vie care ne înconjoară Adunate împreună, obiectele modeste pot reflecta profund lumea spirituală a unei persoane cu toată varietatea contradicțiilor și trăsăturilor sale Nu este o coincidență faptul că britanicii numesc genul naturii moarte „viață liniștită” („ Y life”), unde imobilitatea este o manifestare externă a vieții spirituale Orice căutare formală ar trebui să vizeze întotdeauna dezvăluirea figurativă a obiectului reprezentat Exerciții formale prezente în orice școală de artă - doar o modalitate de a căuta noi mijloace de exprimare a naturii Lucrurile pe care le folosim acasă, atunci când sunt folosite într-o natură moartă, își formează propriul mediu, sunt transferate într-o altă dimensiune Semnificația lor în compoziție, încărcătura semantică crește nemăsurat Combinațiile de obiecte simple pot exprima cele mai complexe și sublime sentimente ale unei persoane, evoca asocieri care merg departe de esența materială a acestor obiecte O natură moartă este un mesaj, uneori chiar o criptogramă, care trebuie descifrat pentru a înțelege esența Dezvoltarea genului de natură moartă de-a lungul secolelor oferă o mulțime de exemple [ ] Partea Stăpânirea bazelor practice ale picturii Bazele practice ale picturii în pregătirea artistului-designer și arhitectului Stăpânirea fundamentelor practice ale picturii se realizează pe baza cunoașterii teoriei picturii, cu toate acestea, teoria picturii nu este un set de anumite legi care par de neclintit Odată cu dezvoltarea societății și a artei, se dezvoltă și este completată de noi cunoștințe, adesea culese din practica picturii în sine Fiecare mare artist, având o individualitate și o viziune unică asupra lumii, îmbogățește cu practica sa bazele teoretice ale picturii, uneori realizând acest lucru, alteori intuitiv și inconștient În acest caz, este nevoie de timp și de multe ori doar următoarea generație de artiști și istorici de artă este capabilă să aprecieze și să formuleze contribuția marilor artiști la dezvoltarea și îmbogățirea teoriei picturii Există diferențe mari între munca de studiu și munca de pictură a unui maestru experimentat În munca educațională, există o stăpânire consecventă a cunoștințelor, abilităților și abilităților creative într-un anumit sistem, studiul legilor de transmitere a lumii înconjurătoare pe plan pictural, stăpânirea culturii și integritatea percepției vizuale, tehnologia și tehnica picturii Un artist profesionist rezolvă aceleași probleme, dar la un nivel superior, subordonând problemele tehnice ale imaginii unor probleme creativ-figurative, căutând cele mai exacte mijloace de exprimare adecvate ideii creatoare Cu toate acestea, fiecare lucrare educațională despre pictură este și creativă Un studiu din natură în ceea ce privește timpul de execuție poate fi de scurtă durată, finalizat într-o oră universitară sau mai puțin, o singură sesiune, finalizată în ore academice, și multi-sesiune, finalizată pe mai multe lecții a câte ore fiecare Acestea pot fi studii de , , , de ore și mai lungi Predarea picturii, pe lângă lucrul la schițe din natură, în condițiile de clasă poate include și munca la schițe picturale; lucrul la schițe picturale din memorie, reprezentare și imaginație; studierea moștenirii și experienței maeștrilor de arte plastice în muzee și la expoziții periodice; munca independentă cu literatură și munca creativă independentă, incluzând atât sarcini educaționale, cât și punerea în scenă la discreția lor, în conformitate cu individualitatea lor creativă Toate aceste forme și varietăți de lucru interacționează și se îmbogățesc reciproc, formând un artist pregătit profesional și gânditor creativ Un artist-designer, pentru a-și îmbunătăți abilitățile, trebuie să învețe constant, formulând cu intenție sarcinile de a studia diversitatea infinită a lumii înconjurătoare, arta populară, care servesc ca sursă de inspirație pentru munca creativă profesională Abilitățile practice de stăpânire a stăpânirii picturii sunt dobândite treptat, începând cu sarcini elementare simple prin complicarea treptată de la sarcină la sarcină Foreskiz Căutarea unei soluții compoziționale pentru un tablou se realizează prin lucrul pe foreskets - schițe preliminare de dimensiuni mici (la scară de aproximativ / - / dintr-o foaie standard) Sarcina de a lucra la foreskets este de a găsi organizarea compozițională, coloristică și tonală a elementelor imaginii în planul imaginii în conformitate cu conceptul creativ Când se lucrează la foreskets, un set de următoarele probleme este practic rezolvat Un cadru educațional pentru pictură este creat în așa fel încât să aibă nu unul, ci mai multe puncte de vedere posibile pentru muncă, uneori diferând semnificativ între ele în iluminare, amplasarea elementelor individuale, unghiuri și abordări ale formelor Prima problemă este alegerea unui punct de vedere asupra cadrului educațional, adică locul de muncă, de la care, în opinia executantului de preforeskise, relația dintre elementele producției este mai vizibilă, iluminarea și schema de culori a viitoarei lucrări sunt mai bine vizibile Pentru a alege un punct de vedere, de regulă, trebuie să ocoliți setarea de antrenament și, uneori, să faceți foreskets din puncte de vedere diferite pentru a găsi cea mai bună soluție compozițională După alegerea punctului de vedere asupra cadrului educațional, este necesar să se rezolve problema alegerii nivelului de vedere În practică, aceasta înseamnă lucrul pe un șevalet înalt (linia orizontului este mai înaltă decât cadrul educațional), înălțime medie (linia orizontului se află la nivelul cadrului educațional) sau un șevalet jos (linia orizontului este sub nivel) a cadrului educațional), care se datorează designului compozițional creativ După ce ați ales punctul de vedere și nivelul de vedere pentru muncă, este necesar să alegeți formatul de lucru Alegerea formatului lucrării, de regulă, este determinată de natura producției, care este aranjată conform schemelor orizontale, compoziție verticală sau pătrată Cu toate acestea, se acordă o mare importanță găsirii proporțiilor laturilor formatelor dreptunghiulare orizontale sau verticale Atunci când aranjați imaginea producției pe formatul selectat, este important să ghiciți raportul dintre scara imaginii elementelor producției și scara formatului selectat Uneori, au o scară prea mare a foii, iar imaginea practic nu este conectată cu o scară atât de mare a planului imaginii sau, dimpotrivă, au un format de foaie prea mic, unde obiectele și elementele sunt „prea aglomerate” La distribuirea unei imagini pe planul pictural al formatului selectat, una dintre principalele sarcini compoziționale este localizarea centrului compozițional al imaginii, precum și găsirea de legături plastice constructive care leagă centrul compozițional și părțile secundare și detaliile imaginii Cea mai importantă sarcină atunci când lucrați la foreskets este găsirea viitoarei structuri compoziționale, constructive și coloristice a unui tablou folosind legile ritmului, simetriei și asimetriei Deja în foreskise se conturează stilul de reprezentare a spațiului, care poate fi iluzoriu foarte profund, aplatizat sau practic absent, ca, de exemplu, în pictura decorativă sau picturile murale, fresce, picturi în vază etc La determinarea formatului lucrării și a structurii ei constructiv-plastice, este important să se caute organizarea coloristică, cromatică și tonală a lucrării de pictură Atunci când lucrați cu culoarea, este necesar să analizați tipul de armonie a culorilor, cheia de culoare a producției, pentru a determina contrastele principale de culoare și tonuri În plus, atunci când lucrați la foreskets ale mai multor naturi moarte, trebuie să găsiți diferența dintre culoarea și organizarea tonală a unei naturi moarte de la alta O natură moartă în ansamblu poate fi construită pe relații de culori întunecate și contrastante, iar cealaltă pe relații de culori mai deschise Este necesar să se dezvolte capacitatea de a vedea armonia de culoare a elementelor producției ca sistem, de a înțelege interacțiunea culorilor în sistem, de a imagina ce se va schimba în sistemul de culori dacă orice culoare este eliminată sau adăugată De obicei, unele culori predomină în producție sau sunt cheia contrastului coloristic În același timp, vorbim, de exemplu, despre culoarea gri-verde, gri-albastru sau bej-maro, în timp ce alte culori ocupă mai puțin spațiu la scară, dar sunt necesare pentru umbrirea și îmbogățirea gamei de culori a producției În ceea ce privește organizarea culorii unui tablou, este recomandabil să urmăriți modul în care „temele” individuale de culoare se dezvoltă într-un cadru educațional, de exemplu, „tema gri”, „tema roșu” sau „tema de culoare verde” modul în care interacționează și se influențează reciproc Pe foreskise, este necesar să ghiciți cantitatea fiecărei culori pentru a obține un sentiment de armonie a culorilor Lucrarea la foreskets dezvoltă gândirea „directorului” - capacitatea de a sublinia principalul, esențial în producție și de a subordona secundarul acestuia, ceea ce asigură expresivitatea compoziției lucrării de pictură educațională Lucrarea la foreskise este, așa cum ar fi, un plan pentru a lucra la o mare lucrare de pictură educațională, dar nu ar trebui să presupunem că totul a fost găsit în foreskise, iar o mare lucrare educațională este doar o creștere mecanică a foreskite O schiță pitorească de dimensiuni mari vă permite să exprimați mai deplin și mai viu calitățile unei performanțe educaționale I se pun mari cerințe în ceea ce privește desenul, transferul spațiului, interpretarea formei, natura traseului, complexitatea culorii etc Desen pregătitor După finalizarea unei serii de foreskets, determinarea formatului viitoarei lucrări de pictură și a soluțiilor compoziționale, coloristice și tonale, este necesar să se finalizeze un desen pregătitor pentru pictură Desenul pregătitor al unui cadru natural pentru pictură diferă semnificativ de desenul ca formă de artă independentă Scopul desenului pregătitor pentru pictură este de a determina proporțiile elementelor imaginii unei producții naturale, formele lor tridimensionale caracteristice și plasarea în spațiu unele față de altele Desenul pentru pictură se efectuează liniar, fără modelarea decupată a formelor elementelor de imagine, este permisă doar un indiciu liniar la marginile gradațiilor de ton de tăiat pe obiecte sau forme de cadru natural, determinarea zonei iluminate zone, penumbra si umbra, care ajuta la identificarea volumului formelor Este recomandabil să faceți un desen pentru pictură foarte ușor, ca o schiță, practic fără a folosi o bandă elastică pentru a păstra textura și stratul de suprafață al hârtiei, care, atunci când studiați la Institutul de Arhitectură și Design, stă la baza picturii, atât în acuarelă cât și în tempera, guașă Un desen pregătitor pentru pictură se face de obicei cu un creion, dar cu ceva experiență se poate face cu o pensulă într-o culoare neutră: umbrie naturală, siena sau alte culori slab saturate Relații de culoare și ton O imagine pitorească a unui cadru educațional, transferul pe planul pictural al spațiului, forme tridimensionale ale elementelor de imagine, textura și proprietățile caracteristice ale materialelor din care sunt realizate se realizează prin transferul de relații de culoare și ton ale producțiilor naturale în pictură S-a remarcat deja că fiecare producție educațională se caracterizează prin propria sa culoare și organizare tonală Fiecare element al unei producții naturale are propria sa culoare și ton, iar atunci când sunt aduse împreună, se influențează reciproc, modificând culoarea și tonul din apropierea lor unul de celălalt Gama de schimbare a culorii și a tonului elementelor producțiilor naturale este nemăsurat mai bogată decât intervalele în puterea culorii și tonul culorilor disponibile artistului Prin urmare, pentru a transmite corect relațiile de culoare și tonuri ale naturii, este necesar să găsim relații de culoare și tonuri proporționale cu natura pe paletă, pentru a determina culoarea celui mai întunecat obiect și cea mai deschisă, mai saturată, mai multe culori intermediare tonale gradații La determinarea sistemului de culoare și relații tonale pe paletă, proporțional cu sistemul de culoare și relații tonale ale producțiilor naturale, este necesar să se găsească o soluție coloristică și tonală generală pentru o lucrare de pictură Pentru elevii care scriu aceeași producție naturală, imaginea poate fi obținută într-o gamă de culori mai caldă sau mai rece; mai deschis sau mai întunecat în general, dar va fi „alfabetizat” pentru toată lumea dacă raportul, sistemul de culoare și relațiile tonale proporțional cu culoarea naturală și relațiile tonale, este ghicit în pictură Stăpânirea metodei de lucru în pictură cu relații de culoare și ton, sau tonal, este o etapă necesară în predarea picturii, un element al școlii Această metodă trebuie învățată practic Cu toate acestea, în practica creativă a maeștrilor artelor plastice, o adevărată reflectare a realității înconjurătoare nu se reduce doar la imaginea sa plauzibilă vizual Ascultând logica designului compozițional creativ, artiștii refuză adesea credibilitatea externă, iluzorie, subliniind unele contraste de culoare și tonuri ale naturii și înăbușindu-le pe altele Vedem diferențe în percepția culorilor și diferite grade de abatere de la culoarea reală și relațiile tonale în opera celor mai mari maeștri ai picturii mondiale - El Greco, Titian, A Dürer, V Van Gogh, A Matisse, P Gauguin, M Vrubel, N Roerich, V Serov Culoarea și relațiile tonale dintr-o pictură sunt proporționale cu culoarea naturală și relațiile tonale, dar reflectă legile realității într-o formă foarte complexă mediată de mulți factori Culoarea unui tablou este determinată nu numai de culoarea și relațiile tonale proporționale cu natura, ci și de caracteristicile individuale ale viziunii și percepției culorii fiecărui artist, psihologie și structură un roi al procesului de creație, trăsături stilistice atât ale modului creator al fiecărui artist în parte, cât și ale epocii în ansamblu Imaginea pitorească a performanțelor educaționale, transferul pe plan pictural al spațiului, formelor tridimensionale, textura, materialul elementelor de imagine se realizează și prin transferul de culoare și relații tonale proporționale cu cele naturale Pentru definirea corectă și capacitatea de a transmite pe plan pictural proporțional cu culoarea naturală și relațiile tonale în pictură, este necesar să stăpânești metoda comparației simultane a culorilor și a relațiilor tonale în natură și în imagine pe baza unei viziuni integrale Comparația este baza pentru înțelegerea diferențelor de culoare și a relațiilor tonale din natură Numai comparând între ele obiecte situate pe diferite planuri într-un cadru la scară completă, este posibil să se determine corect culoarea și tonul fiecărui obiect, influența lor reciprocă unul asupra celuilalt O comparație simultană a relațiilor color-tonale ale naturii și o imagine picturală este posibilă numai cu cultivarea capacității de a percepe sau de a vedea pe deplin natura ca întreg Capacitatea de a vedea pe deplin toate elementele producțiilor naturale în același timp este o condiție necesară pentru o muncă de succes, dar această abilitate vine cu o anumită experiență în pictură A vedea din toată inima înseamnă să nu-ți concentrezi vederea asupra unui obiect sau grup de obiecte din decor, ci să „deschizi ochii”, așa cum spun artiștii, și să încerci să vezi toate elementele decorului în același timp B V Ioganson și-a amintit următoarele cuvinte ale profesorului său K Korovin: „Este greu să iei exact două sau trei tonuri împreună, cinci este chiar mai dificil și să iei totul exact așa cum simți cu ochiul este incredibil de dificil Educați-vă ochiul a puțin la început, apoi deschideți mai larg ochii și, în final, tot ce intră în pânză trebuie văzut împreună, iar apoi ceea ce nu este luat exact va fi detonat, ca o notă greșită într-o orchestră Un artist cu experiență vede totul în același timp, așa cum un bun dirijor aude în același timp și vioară, flaut, fagot și alte instrumente Complexitatea comparării simultane a tuturor elementelor unui cadru natural constă în faptul că, atunci când se iau în considerare mai multe obiecte de pe retină, doar proiecția unui obiect ocupă spațiul vederii clare, sau așa-numita pată galbenă Dacă ne uităm la un grup de obiecte, atunci vedem unele dintre ele clar, în timp ce alte obiecte sunt vagi, nedefinite Prin urmare, când se compară relațiile de culoare și tonuri ale tuturor elementelor unui cadru natural, viziunea integrală constă în percepția lor simultană, când ochii nu sunt redusi la un punct, nu sunt fixați pe niciun element Cu viziunea integrală, imaginea este văzută, parcă, nefocalizată, cu viziunea periferică, dar aceasta vă permite să vedeți și să comparați relațiile de culoare și tonal ale tuturor elementelor producției în natură și în imagine Astfel, compararea simultană a relațiilor tonale de culoare în natură și în imagine pe baza unei viziuni integrale este unul dintre cele mai importante elemente ale alfabetizării picturale și culturii picturale Secvența lucrărilor la schița de studiu După finalizarea unei serii de foreskets și în funcție de soluția compozițională aleasă a unui desen pregătitor pentru pictură, de obicei își pun întrebarea: de unde să încep să picteze cu culoare, de unde să începi să lucrezi cu vopsele? Această problemă este foarte semnificativă în practica picturii Cum să începeți o reprezentare picturală a unui cadru natural? Practica picturii a dezvoltat mai multe metode de începere a lucrului cu vopsele pe plan pictural, care depind adesea de natura producțiilor naturale, designul compozițional, tehnica și tehnologia picturii cu diverse materiale, caracterul și temperamentul artistului, manieră creativă Unii maeștri recomandă să începeți să scrieți fie din centrul compozițional, umplând treptat întregul plan pictural, așa cum se spune, „notă colțurile”, fie de la primul sau ultimul plan De asemenea, este legitim să începeți pictarea cu culoarea sau combinația de culori care predomină în producție, găsind și subliniind astfel de la bun început soluția coloristică a imaginii picturale Unii artiști recomandă să începi să „pictezi” „luminile” și „umbrele” elementelor imaginii, sau să începi să „pictezi” cele mai strălucitoare, mai saturate culori ale setului, sau cele mai întunecate Acesta este, parcă, un „tuning” al sunetului culorii, un diapazon în pictură B Ioganson, împărtășindu-și amintirile despre profesorul său K Korovin, a scris: „În procesul scrierii, Korovin a explicat:” Îmi place să încep din cele mai groase locuri întunecate Acest lucru nu vă permite să intrați în alb Culoarea va fi saturată, groasă " Și a făcut pe paletă culoarea catifeiului negru mai neagră decât negru; includea albastru prusac în forma sa pură, pată închisă și vopsea transparentă ca lacul galben indian - galben Pe un maro murdar pânză (nu s-a putut curăța în alb) s-a așezat o lovitură neagră, care arăta ca un corp străin pe pânză, mai departe pe paletă a compus părțile de umbră din diverse materiale și partea de umbră a părului, găsind toate tonurile din jurul catifeiului negru, a cărei culoare stătea pe paletă ca un diapazon „Vedeți, pe paletă am pregătit această bucătărie ca început pentru viitoarea căutare complexă pentru mai departe Tot ce s-a găsit pe paletă a fost pus pe pânză, dar o urmă a ceea ce s-a găsit a rămas pe paletă și a fost selectat mai departe pentru aceasta O astfel de căutare pe paletă s-a dovedit a fi o știre pentru noi Noi, ca adevărați fani ai direct pătrunzând pe pânză, au fost surprinși de un control atât de strict asupra lor ” Așa-numita setare a paletei - găsirea pe paletă a culorii principale și a relațiilor tonale ale acelei părți a naturii de la care începe imaginea - este o etapă necesară a priceperii profesionale în pictură, care trebuie stăpânită, În procesul de predare a picturii, este recomandabil, în scopuri cognitive, să încercați diverse metode de „începe” a unei imagini picturale pentru a determina avantajele și dezavantajele acestora în conformitate cu percepția individuală creativă a culorii O greșeală tipică a primelor lucrări educaționale este de a completa diferitele forme ale imaginii cu culoare „la rândul său”, adică mai întâi, un obiect este desenat în culoare, apoi al doilea, al treilea etc Această metodă de lucru asupra unui tablou este, în principiu, posibilă și este uneori folosită de artiștii profesioniști, dar se bazează pe o viziune integrală bine dezvoltată, capacitatea de a „păstra” culoarea generală și soluția tonală a viitoarei lucrări în minte, care se realizează prin mulți ani de muncă În primul rând, este necesar să scrieți fiecare obiect în raport cu mediul, adică scrie - culori de bordura in acelasi timp, cauta relatii cromatice si tonale de - culori in acelasi timp pentru ca culoarea pe care o cauti in imagine sa sune cu putere Prima etapă a succesiunii de lucru asupra unui studiu pictural educațional este de a determina principalele relații cromatice și tonale dintre elementele imaginii și fundalul imaginii folosind metoda comparării simultane cu o viziune integrală a naturii După ce a început să pictați dintr-o anumită zonă a imaginii, după ce am găsit relațiile de culoare și tonuri de - culori în același timp, nu ar trebui să zăboviți prea mult în această zonă După ce ați așezat lumină și umbră într-o zonă de lucru, este necesar să puneți lumină și umbră în a doua, a treia zonă, comparându-le între ele Pictura - rafinarea elementelor prin culoare, ton, formă - trebuie efectuată uniform pe toată durata lucrării, cu o viziune întreagă Întregul plan pictural trebuie să fie în câmpul vizual, imaginea trebuie îmbunătățită, completată, îmbogățită cu culoare și corectată după caz A doua etapă a succesiunii de lucru asupra unui studiu pictural educativ constă în concretizarea formelor obiectelor, identificarea spațiului, i e lucrând la planuri Concretizarea formelor obiectelor, elaborarea detaliilor unui cadru natural este o etapă crucială în studiul proprietăților naturii în pictură Fiecare culoare a unui obiect din cadru natural are propria sa culoare locală, care se modifică în funcție de iluminare, de gradul de îndepărtare a obiectului în spațiu, sub influența culorilor din apropiere, sub influența mediului lumină-aer, prin urmare, în pictură, de regulă, nu se transmite o culoare locală, ci un vizibil condiționat Atunci când descrieți formele volumetrice ale detaliilor producțiilor, culoarea locală a obiectului este de obicei vizibilă în penumbra, deoarece penumbra se află la mijloc între sursa principală de lumină și reflectarea reflexiilor în umbră Sarcina este de a identifica forma tridimensională a elementelor de producție naturală prin culoare prin găsirea corectă a culorii și a gradațiilor tonale între partea iluminată a obiectelor, penumbră, umbră, strălucire și reflexii Când se lucrează la forma unui obiect, este necesar să se compare constant relațiile culoare-tonale ale acestui obiect în lumină, umbră parțială și umbră cu alte obiecte, precum și relațiile mari de culoare și ton ale producției în ansamblu Complexitatea găsirii relațiilor de culoare și tonuri la modelarea formei fiecărui obiect constă în faptul că culoarea părții iluminate a obiectului, a penumbrei și a umbrei constă într-un număr mare de nuanțe care se schimbă odată cu schimbarea luminii Sarcina este de a căuta astfel de nuanțe de culoare locală în partea iluminată, penumbra și umbra, astfel încât să fie subordonate tonal gradațiilor de culoare luminii și umbrelor și să nu „distrugă” vizual formele obiectelor, de exemplu este necesar să găsim un sistem de nuanțe de lumină, penumbră și umbră a fiecărui element al cadrului natural „A picta, a nu respira fiecare dintre culorile sale cu o mie de nuanțe care o îmbogățesc, este o pictură moartă”, a spus K Yuon [ ] Pentru a transmite nuanțe de culoare atunci când modelați formele obiectelor, este esențial să găsiți echilibrul corect între culorile calde și cele reci în cadru natural Datorită contrastelor limită și simultane, care apar de obicei împreună, ochiul uman vede nuanțe reci alături de nuanțe calde de culoare O culoare evocă senzația unei culori complementare, contrastante Combinația de culori calde și reci pe planul imaginii îmbunătățește sunetul fiecăruia Artiștii notează adesea că, dacă zonele iluminate ale producțiilor în aer liber au o nuanță caldă, atunci umbra este rece și invers Prin urmare, este foarte important să se determine predominanța culorilor calde sau reci în gama de culori a producției naturale în ansamblu și să se găsească raportul exact al acestora în imagine Când transmiteți formele volumetrice ale elementelor de imagine cu culoare, este necesar să vă străduiți să puneți linii de culoare în formă, să „sculptăm cu culoare” forma articole Forma, direcția, dimensiunea unui accident vascular cerebral în pictură sunt determinate de forma obiectului și de natura suprafeței acestuia De exemplu, într-o natură moartă, un vas de lut este înfățișat cu o lovitură densă, iar țesăturile sunt descrise cu o lovitură largă, aproape umplută În același timp, tipul de țesătură - in, bumbac, catifea, mătase sau brocart - este înfățișat în pictură cu lovituri de culori diferite în funcție de natura zidăriei Mijloacele de culoare, așezate pastos, iluzorii aduc imaginea mai aproape, iar loviturile, așezate subțire, transparent, îndepărtează imaginea Artiștii folosesc adesea această tehnică, transmițând diferite planuri în imagine O lovitură în pictură a diverșilor maeștri este foarte individuală, precum scrisul de mână al unei persoane și depinde de percepția culorii, temperamentul și caracterul artistului Prin urmare, imitarea maeștrilor celebri ai picturii în modul de a pune o pensulă este un exercițiu fără sens Este necesar să vă dezvoltați propriul mod de a aplica culoarea pe planul imaginii în conformitate cu viziunea și atitudinea dumneavoastră personală O sarcină importantă este și transferul de planuri în pictură Pe imagine, este necesar să se transmită adâncimea spațiului și să se găsească un loc definit vizual pentru fiecare element al cadrului natural în raport cu alte elemente Obiectele și elementele de producție naturală sunt situate în spațiu la distanțe diferite unele de altele, între ele existând un anumit spațiu - un strat de aer care înmoaie și generalizează culorile obiectelor din fundal în comparație cu obiectele din prim-plan Culoarea și contururile celor mai apropiate obiecte și elemente ale producției naturale arată mai strălucitoare, mai definite, mai distincte Contururile obiectelor îndepărtate sunt mai puțin vizibile, par să se îmbine cu fundalul Este important ca în imaginea picturală să se creeze un sentiment de spațiu între obiectele situate pe planuri diferite în cadrul educațional În acest scop, P P Chistyakov a sugerat folosirea în pictură a tehnicii „comparației prin plan”, atunci când, lucrând la un obiect îndepărtat, este necesar să-l compari cu un obiect care este apropiat de culoare și ton și invers În studiul pictural, obiectele din prim-plan sunt transmise prin modelarea mai activă a formei lor și scrierea mai pastosă Pe măsură ce te îndepărtezi de primul plan, activitatea de sculptare a formei obiectelor scade treptat cu o scriere mai transparentă Spectacolele de pictură din primul și al doilea an de studiu, de regulă, nu au o organizare spațială complexă, dar este necesară capacitatea de a transmite în munca educațională trei sau patru planuri pentru organizarea spațială a unei performanțe educaționale Fără o astfel de abilitate, este imposibil să finalizați cu competență orice sarcină educațională în pictură; importanţă deosebită pentru transferul de planuri, lumină și aer mediu și spațiu are o lucrare asupra așa-numitelor tușe în pictură Granițele obiectelor producțiilor naturale nu sunt vizibile în toate locurile și nu ies în evidență la fel de clar Într-un loc al cadrului natural, silueta obiectului este clar vizibilă, iar în altul se îmbină cu fundalul Este necesar să se urmărească în natură și să se arate pe imagine locurile de atingeri clare, contrastante ale formei fiecărui obiect cu fundalul sau cu alte obiecte, locurile de combinare moale a conturului obiectului cu fundalul, precum și locurile în care unele părți ale elementelor imaginii sunt scufundate într-o umbră comună Limitele umbrelor care cad în diferite părți ale cadrului natural nu sunt, de asemenea, percepute la fel de clar peste tot Atunci când se determină claritatea contururilor, atingerilor, este necesar să se compare obiectele primului plan cu contururile obiectelor din al doilea și al treilea plan Lucrul la concretizarea formelor obiectelor, elaborarea detaliilor, planurilor, lucrul la atingeri, contururile obiectelor nu înseamnă recalcularea tuturor detaliilor producțiilor naturale Încă de la primele lecții de pictură, este necesar să aveți o atitudine creativă față de natură: să puteți alege principalul, principalul și să omiteți secundarul, pentru a sublinia cele mai interesante momente ale producției Care detalii ale producției în fiecare caz individual sunt considerate principale este o chestiune de gust, tact și individualitate creativă „Pentru pictură”, a spus I S Turgheniev, „același lucru este valabil și pentru literatură - pentru orice artă: cine transmite toate detaliile este pierdut; trebuie să fii capabil să înțelegi anumite detalii caracteristice Numai acesta este talentul și chiar ceea ce se numește creativitate A treia etapă din succesiunea metodică de lucru pe un studiu pictural educațional este generalizarea, revenirea la impresia inițială a naturii și aducerea imaginii în concordanță cu soluția compozițională, coloristică și tonală gândită în preschiță Când generalizați, este necesar să priviți cadrul natural și imaginea sa în ansamblu, încercați să vedeți toate elementele imaginii simultan, în același timp, apoi puteți determina unde a fost făcută greșeala „Nu poți termina niciodată ceva”, a spus P P Chistyakov, „fără a vedea întreaga piesă sau fără a o compara cu natura în mod conștient” [ ] Sarcina generalizării este de a subordona structura coloristică a imaginii picturale nuanței generale a luminii, deoarece natura luminii unește toate culorile cadrului natural De exemplu, lumina soarelui variază nu numai ca intensitate, ci și ca culoare Dimineața predomină nuanțele de roz-auriu în lumina soarelui, seara - galben-portocaliu, într-o zi înnorată - gri-argintiu Nuanța de culoare a luminii se schimbă și în funcție de perioada anului Lumina lunii emite nuanțe de culoare argintiu-albastru și verzui Sursele de seară, radiațiile artificiale conferă elementelor imaginii o nuanță generală galben-portocalie Nuanța de culoare care predomină în iluminare afectează în mod semnificativ structura de culoare a unui tablou E Delacroix scria: „Dacă aruncăm o privire asupra mediului din jurul nostru, fie el un peisaj sau un interior, vom observa că între lucrurile care ne apar ochilor, există un fel de legătură creată de atmosfera care învăluie ele și diverse reflexii de lumină, care, ca să spunem așa, implică fiecare obiect într-o anumită armonie generală Planurile sunt generalizate pentru a transmite aranjarea spațială a elementelor imaginii Se acordă o atenție deosebită accentuării primului și celui de-al doilea plan, în fundal imaginea este generalizată, rigiditatea limitelor dintre elementele imaginii este înmuiată, din cauza căreia există o senzație de aerisire și îndepărtarea spațială a elementelor imaginii La finalizarea lucrării, toate detaliile secundare ale producției sunt rezumate pentru a sublinia principalul - centrul compozițional al imaginii picturale Sublinierea centrului compozițional al unui tablou este facilitată de proprietatea viziunii umane de a nu percepe la fel de clar toate elementele unei producții naturale în același timp Dacă privirea este îndreptată către centrul compozițional al naturii și al imaginii, atunci artistul o vede clar și toate celelalte detalii sunt mai puțin clare, deoarece sunt subordonate vizual centrului compozițional Aceeași impresie trebuie realizată în imagine Ca urmare a generalizării care finalizează lucrarea, este necesar să se încerce cât mai mult posibil să întruchipeze ideea creativă originală, să evidențiem centrul compozițional, să găsim conexiuni constructiv-plastice ale tuturor părților imaginii, armonia culorilor și un organizarea clară tonale și spațială a imaginii Lucrarea la o schiță de pictură trebuie efectuată de la general la particular, de la rapoarte mari tonale de culoare la cele mici - până la studiul detaliilor formelor, decizia în ceea ce privește finalizarea lucrării trebuie generalizată - o întoarcere la rapoarte mari tonale de culoare subliniind în același timp compoziția centrului Așa este succesiunea studiului pictural educațional - o singură ședință și mai multe ședințe Diferența constă doar în timpul petrecut pentru implementarea fiecărei etape, în minuțiozitatea studiului formelor și tehnologiei picturii Pe scurt, succesiunea lucrărilor la o schiță picturală educațională poate fi formulată după cum urmează: Lucrați la foreskets, soluție compozițională de setare la scară largă Realizarea unui desen pregătitor Determinarea culorii mari, a relațiilor tonale ale producției educaționale - a etapă Concretizarea formelor obiectelor, identificarea planurilor spațiale, lucrul la atingeri cu rafinament constant al culorii și tonului diverselor detalii ale producției - a etapă Generalizare, o întoarcere la impresia originală a naturii, întruchiparea maximă a ideii creative originale Alinierea imaginii cu soluțiile compoziționale, coloristice și de tonuri gândite în foreskize Accentul centrului compozițional, definirea atentă a conexiunilor constructiv-plastic ale tuturor părților imaginii La începutul picturii în primele lucrări, este aproape imposibil să rezolvi toate problemele deodată Prin urmare, procesul de acumulare a cunoștințelor și aptitudinilor ar trebui să se desfășoare treptat, consolidat prin repetarea (exercițiilor) schițelor din natură în clasă și în condiții extrașcolare, în timpul muncii independente Celebrul artist rus N Kardovsky a spus: „ în afacerea noastră, un număr infinit de exerciții este una dintre cheile succesului prin urmare, mă voi limita la un singur sfat: practică, practică, practică, fără efort și timp ” Îndeplinirea sarcinilor programului în pictură este doar un minim necesar în stăpânirea abilităților profesionale Un artist-designer, specialist în design artistic, trebuie să stăpânească zilnic în practică cunoștințele, abilitățile și abilitățile din domeniul artelor plastice, inclusiv al picturii, pentru a înțelege și reflecta frumusețea, armonia și tiparele lumii înconjurătoare în mod profesional Activități Studiu cu o singură sesiune Scopul efectuării unor studii picturale într-o singură sesiune este de a surprinde impresiile unei livrări la scară completă pe planul imaginii într-o formă expresivă, temperamentală, dinamică În diverse tehnici de pictură: acuarelă, tempera, guașă, precum și ulei, se realizează o schiță picturală dintr-o singură sesiune din natură, folosind metoda „Alla prima” Metoda „Alla prima” în pictură înseamnă efectuarea unui studiu de pictură într-o singură ședință fără vopsire preliminară, când culoarea și tonul dorite sunt „dobândite” în imagine nu treptat, ci sunt luate imediat în forță Avantajul acestei metode este că pe parcursul întregului sesiune, se păstrează impresia inițială a naturii, ceea ce contribuie la colorarea strălucitoare, emoțională a lucrării Metoda „Alla prima” vă permite să luați culoarea în forță și să „conduceți” întregul studiu în același timp, adăugând culoare unei linii deja așezate după cum este necesar Lucrarea picturală, scrisă în metoda „Alla prima”, se remarcă prin prospețime și profunzime a culorii, absența locurilor „chinuite”, „șterse”, rescrise de multe ori, o varietate de pensule texturate și o pensulă energică (mal ) Metoda de lucru în pictură „Alla prima” dezvoltă o viziune integrală asupra naturii Este oportun să începeți munca în pictură folosind metoda „Alla prima” cu cele mai strălucitoare, cele mai saturate culori, care ar trebui să servească drept diapazon în construcția coloristică și tonală a unui studiu de pictură, în determinarea culorilor și a relațiilor tonale ale altora elemente ale imaginii în ansamblu Când lucrați cu metoda „Alla prima”, pentru fiecare suprafață a formei elementelor de imagine și, uneori, pentru fiecare contur care caracterizează forma unui obiect, sunt compilate nuanțe separate de culoare Dacă este necesar să faceți o ajustare a culorii sau a tonului, pentru a „întări” sau „slăbi” culoarea sau tonul unui loc din imagine, atunci corectările se fac imediat pentru stratul de cerneală încă umed Forma obiectelor este „mulată” într-un mod generalizat, fără detalii excesive Pentru a îmbogăți culoarea locurilor umbrite, se adaugă nuanțe de culoare la loviturile de vopsea deja așezate Oarecum răspândirea și „topirea” cu alte mișcări, tranziții moi treptate de o nuanță de culoare la un alt model de forma obiectelor, alcătuind mici culoare și relații tonale, subordonate marilor relații de culoare și tonal ale naturii Când se lucrează la un studiu folosind metoda „Alla prima”, este necesar să se „țină” mereu în minte centrul compozițional al imaginii, evidențiind-o cu toate mijloacele pictural-plastice și compoziționale posibile Lucrarea la o schiță de pictură folosind metoda „Alla prima” trebuie efectuată în mod constant de la general la particular Finalizarea lucrării - la schița picturală „Alla prima” - este de a conduce imaginea către culoare și armonie integrală, integritatea pictural-plastică a imaginii [ ] Studiu cu mai multe sesiuni Durata lucrării la un studiu pictural cu mai multe sesiuni depinde de complexitatea și natura naturii descrise, iar în condiții de aer liber, de condițiile meteorologice și de iluminare, care se schimbă foarte repede Nu orice sarcină educațională poate fi scrisă folosind metoda „Alla prima” într-o singură sesiune, execuția unei schițe a unei figuri, a unei schițe a capului șefului și altele necesită un studiu profund și cuprinzător al naturii, proporțiilor, anatomiei structura muzicală, cunoașterea plasticității, mișcării, iluminatului, caracteristicile coloristice ale producției și alte calități În timp ce se lucrează la un studiu pictural cu mai multe sesiuni, spre deosebire de unul cu o singură sesiune, are loc un studiu aprofundat al proprietăților caracteristice ale naturii și, pe baza unei selecții stricte, căutarea este pentru cele mai expresive proprietăți ale imaginea Un studiu pictural cu mai multe sesiuni se desfășoară în principal în două, trei, cel puțin patru sesiuni timp de patru ore de studiu în fiecare sesiune Metoda cu mai multe sesiuni de realizare a unei schițe de pictură dezvoltă abilitățile profesionale ale unui artist-designer, gândirea compozițională creativă, capacitatea de a lucra atent în pictură, conform unui plan pre-planificat Timpul îndelungat al execuției unui tablou permite un studiu aprofundat al formei tuturor detaliilor, ceea ce asigură un nivel mai înalt de pricepere în pictură Metoda cu mai multe sesiuni de lucru asupra unei imagini picturale dezvoltă în practică cunoașterea tehnologiei și tehnicii de lucru cu diverse materiale picturale - acuarelă, tempera, guașă, iar în munca de creație independentă - cunoașterea tehnologiei și tehnicii de lucru cu ulei vopsele În practica creativă a artiștilor profesioniști, există adesea o tehnică mixtă de realizare a picturilor: cu o metodă de lucru cu mai multe sesiuni, de exemplu, acuarelă și guașă, acuarelă și tempera, ulei pe tempera, etc Tehnica de lucru la un studiu pictural cu mai multe sesiuni cu diferite materiale picturale este diferită Metode de lucru pe un studiu cu mai multe sesiuni în tehnica acuarelei În pictura cu acuarelă, cu o metodă de lucru cu mai multe sesiuni, culoarea și tonul necesare elementelor imaginii sunt obținute prin aplicarea unui strat transparent de culoare pe altul Straturile de culoare inițiale sunt aplicate imaginii în așa fel încât straturile de culoare ulterioare, specificând formele elementelor imaginii, în combinație cu stratul anterior, dau relațiile de culoare și tonuri necesare în diferite părți ale imaginii Metodic, lucrul asupra imaginii se desfășoară de la tonuri slab saturate, ușoare până la saturația constantă a culorii și a tonului, cu rafinarea constantă a detaliilor formelor elementelor imaginii Pentru a evita turbiditatea vopselelor, nu adăugați mai mult de două sau trei vopsele în amestecul de vopsea din fiecare strat Culoarea și tonul necesare în imagine cu această metodă de lucru sunt obținute prin aplicarea cu atenție a unui strat de culoare pe altul În etapa inițială a lucrului la o imagine picturală folosind tehnica acuarelei folosind o metodă cu mai multe sesiuni, se recomandă prescrierea părților iluminate ale elementelor imaginii cu o culoare transparentă ușoară, etichetând partea cea mai iluminată - strălucire - cu hârtie curată Părțile ușoare ar trebui să fie scrise cât mai precis posibil în culoare Lucrările ulterioare asupra imaginii constă în determinarea celor mai expresive relații mari de culoare și tonal ale producției naturale, precum și în găsirea relațiilor de culoare între părțile iluminate ale elementelor, umbre și penumbre Culoarea evidențierii este determinată la finalizarea lucrării [ ] Atunci când se elaborează forma obiectelor, este necesar să se coreleze lumina, penumbra și umbra fiecărui obiect cu lumina, penumbra și umbra altor obiecte și, în general, cu rapoarte mari de culoare și tonal ale întregului cadru natural Când lucrați la orice parte a unei producții naturale, este necesar să ne uitați nu numai la această parte, ci și la întreaga producție în ansamblu, determinând raportul acestei părți în culoare și ton cu rapoarte mari de culoare și tonal Zonele de umbră sunt prescrise cu vopsele transparente O atenție deosebită atunci când se lucrează pe zonele de umbră ale unei producții naturale trebuie acordată pictării reflexelor și umbrelor căderea O umbră care căde, indiferent de culoarea pe care cade, nu are diferențe clare de ton față de propria sa umbră, ceea ce provoacă atingeri moi ale conturului elementului de imagine cu culorile din jur Elaborarea formei elementelor imaginii este însoțită de lucru pe atingeri (determinarea locurilor de atingeri clare, ascuțite ale elementelor de imagine cu fundal sau alte elemente și locurile de atingeri moi și imersarea părților elementelor imaginii în umbra generala), precum si pe planuri Finalizarea lucrării picturale cu acuarele, realizată prin metoda multisedintei, constă în găsirea relației structural-plastice, coloristice și tonale a tuturor elementelor în timp ce se accentuează centrul compozițional și se generalizează imaginea planurilor îndepărtate Tehnica de lucru la o schiță cu mai multe sesiuni în tehnica picturii cu tempera O schiță picturală cu mai multe sesiuni în tehnica temperei este realizată folosind o tehnică diferită Pe lângă etapa pregătitoare, care precede orice lucrare de pictură și constă în alegerea formatului lucrării, efectuarea unei serii de foresket și a unui desen pregătitor, lucrarea este împărțită în patru etape: vopsea de bază; executarea înregistrărilor cu specificarea formei elementelor de imagine; performanța geamurilor; generalizarea imaginii, aducând-o la integritate picturală și plastică Ultima etapă - generalizarea imaginii - este prezentă și în toate celelalte metode de lucru asupra unei imagini picturale în etapa finală După determinarea formatului, mărimii și soluției compoziționale a imaginii picturale și execuția desenului pregătitor, se efectuează subvopsirea - primul strat pictural pregătitor al imaginii În pictură, subvopsirea îndeplinește trei funcții principale: compozițional-plastic, coloristic și tehnologic În subvopsire se stabilesc principalele relații armonice culoare-tonale, se determină contrastele și structura compozițional-plastică a imaginii, se accentuează centrul compozițional, modelarea decupată a formelor obiectelor, relația și amplasarea acestora în spațiul sunt conturați În pictura de bază, schema de culori a viitoarei picturi este conturată pe baza combinațiilor de culoare armonice de frunte ale naturii, condiționate și unite de condițiile de iluminare adecvate Din punct de vedere tehnologic, vopsirea este primul strat pictural al imaginii Este, parcă, un teren colorat care oferă o mai bună aderență la straturile picturale ulterioare ale imaginii Pictura pe subvopsire și pe terenuri colorate oferă complexitate și bogăție de culoare și o soluție de textura mai interesantă și mai variată pentru suprafața picturii Subvopsirea în pictura cu tempera se poate face în diferite moduri Prima modalitate de a efectua vopsirea este un strat subțire și transparent de vopsele diluate, precum acuarele Detaliile trebuie scrise pe un strat bine uscat de vopsele tempera A doua modalitate de a efectua vopsirea este să lucrați cu o culoare densă saturată în funcție de forma elementelor de imagine ale tehnicii „Alla prima” Este necesar să încercați să luați imediat culoarea și tonul dorit în forță și să transmiteți cât mai precis posibil culoarea armonică și relațiile tonale de frunte ale naturii în ceea ce privește saturația, luminozitatea și contrastele Cu această metodă de lucru, vopsirea este realizată într-un asemenea grad de completitudine pictural-plastică, încât cu două sau trei înregistrări și geamuri, puteți finaliza rapid lucrarea pe schiță În acest caz, înregistrarea și vitrarea joacă doar un rol de clarificare Există o altă modalitate de a realiza o schiță picturală cu mai multe sesiuni în tehnica temperei, în care principala metodă artistică de îmbogățire a culorii unui tablou este lucrarea de glazurare color pe o subvopsire monocromă ("grisaille") Vopseaua de dedesubt trebuie să fie bine uscată și îndepărtată cu o lamă sau un cuțit de paletă straturi în exces de vopsea pentru a evita crăparea strat de vopsire cu suprapunere suplimentară de vopsele Soluția picturală și plastică a studiului, conturată în tabloul de bază cu diferite grade de completitudine, este dezvoltată și perfecționată în etapele ulterioare de lucru Rapoartele tonale mari de culoare găsite în subvopsire trebuie clarificate și pe alocuri îmbogățite cu culoare, clarificând formele obiectelor Comparând relații mari tonale de culoare, este necesar să trecem la detalii, detalii ale decorului, să clarificăm și să concretizăm formele elementelor de imagine cu culoarea, să le corelezi între ele și cu întregul Bogăția de culoare, tonalități, mediul de aer este creată în pictură de semitonuri și umbre Cu cât gradația lor este mai bogată și mai diversă în culori și tonuri, cu atât imaginea este mai pitorească Când lucrați umbrele și penumbra elementelor imaginii, trebuie evitată utilizarea albului, altfel culoarea umbrei și a penumbrei se va dovedi a fi albicioasă, estompată, albită În același timp, culoarea întregii lucrări va fi albicioasă și tulbure Când lucrați cu tempera, trebuie să vă străduiți să compuneți toate culorile fără alb, folosindu-le numai dacă este necesar pentru părțile iluminate ale elementelor de imagine, draperii ușoare sau alte părți ale producției Lucrând pe principiul de la general la particular și de la particular la general, trebuie să ne amintim întotdeauna care este centrul compozițional principal al imaginii și să ne străduim să-l evidențiem cu mijloacele picturale și plastice și compoziționale disponibile Modelând forma elementelor de imagine cu culoare, este necesar să se aplice culoarea în funcție de formă Ca urmare a aplicării multidirecționale a loviturilor, se obține un fel de textură mozaic a suprafeței picturale care, datorită reflexiei multiple a luminii, creează impresia unei colorări picturale îmbogățite cu o culoare complexă Glazurile se realizeaza cu vopsele tempera, lichid diluat cu apa Un efect interesant este obținut atunci când se folosește glazura cu acuarelă peste vopseaua sub tempera Glazura sporește sau slăbește contrastele relațiilor tonale de culoare, atenuează tranzițiile clarobscurului la modelarea formelor elementelor, generalizează imaginea pentru a conferi culorilor diferite unitate și armonie La formarea artiștilor-designeri se folosesc două tipuri de geamuri: glazura de nuanțare și modelare Vitrarea de tonifiere este folosită pentru a înăbuși culorile strălucitoare sau prea deschise care ies din culoarea generală a picturii Atunci un anumit loc de muncă trebuie să fie „dezactivat”, adică „a șterge” cu mediul înconjurător Acest loc trebuie scris cu un strat subțire de geam și apoi se va „încadra” în armonia cromatică a întregii lucrări picturale Uneori, cu contraste prea puternice și modelarea rigidă a formelor elementelor imaginii, Nu este nevoie să acoperiți întreaga suprafață picturală cu unul, și uneori două sau trei straturi de geam de diferite culori, în urma cărora imaginea capătă integritate și armonie de culoare Cu toate acestea, această metodă de armonizare a culorii unui tablou este oarecum „mecanistă” Prin urmare, este necesar să se dezvolte un sentiment de armonie de culoare a relațiilor de culoare și tonal încă de la începutul lucrării la o pictură atunci când se determină relațiile de conducere culoare-tonale ale unui studiu de pictură și să se recurgă la această metodă de lucru cu geam numai în cele mai extreme cazuri Dar este necesar să știm că o astfel de metodă de glazurare în pictură există Cu ajutorul acestuia, este posibilă îmbunătățirea modelării și modelării tonurilor deschise a volumelor elementelor de imagine Modelarea geamurilor îmbunătățește și îmbogățește semitonurile și umbrele în culoare, datorită cărora se realizează tranziții luminoase de clarobscur, iar pictura este îmbogățită în culoare Când subvopseaua este suficient de lucrată din punct de vedere al culorii și al tonurilor, colorarea se adâncește cu glazuri, modelarea formelor elementelor imaginii este sporită sau slăbită, planurile sunt generalizate, iar imaginea în ansamblu este adusă la armonie şi integritate pictorial-plastică şi coloristică În consecință, glazurile în pictură îndeplinesc funcția de generalizare a imaginii, subliniind principalul, nivelând secundarul Schiță scenic O schiță picturală este o schiță pe termen scurt din natură de dimensiuni reduse, în care calitățile picturale și plastice ale naturii sunt reflectate în termeni cei mai generali Scopul schiței picturale este de a surprinde stările în continuă schimbare ale naturii, mișcările oamenilor, posturile animalelor și păsărilor, bogăția și diversitatea florei din jur Pentru a transmite starea unică de iluminare din peisaj, poza dinamică complexă a modelului, artistul are uneori la dispoziție doar câteva minute, neputând să examineze și să vadă în detaliu toată varietatea detaliilor naturii Prin urmare, sarcina unei schițe picturale este de a transmite cele mai esențiale și caracteristice calități ale naturii, capacitatea de a vedea expresia, mișcarea în natură și de a le exprima cu mijloace picturale concise Avantajul unei schițe bune este prospețimea, emoționalitatea și claritatea percepției naturii, capacitatea de a transmite starea complexă a naturii sau mișcarea dinamică și natura picturală și plastică a naturii cu mijloace zgârcite, concise Deoarece schița transmite cele mai importante și esențiale calități și proprietăți ale naturii, în imagine generalizarea este posibilă, multe detalii și detalii pot fi doar puțin conturate sau absente cu totul Este necesar să începeți schița cu transferul principalelor proporții, mișcare, culoare și relații tonale ale naturii și, în a doua etapă a lucrului la schiță, completați-o cu mai multe detalii caracteristice, fără a pierde expresivitatea plasticului principal mișcarea și starea coloristică a schiței Când transferați detaliile unei producții la scară largă, este necesar să evitați transferul detaliilor care nu contribuie la expresivitatea schiței în ansamblu Atunci când lucrați la schițe, este adusă în evidență capacitatea de a selecta și generaliza cele mai importante și caracteristice ale naturii, se dezvoltă gustul artistic și capacitatea de a percepe pe deplin natura, Într-o schiță picturală, este necesar să ne străduim să transmitem proprietățile și calitățile expresive maxime ale naturii cu un minim de mijloace picturale, astfel încât în schiță atunci când înfățișează natura să nu existe o singură linie sau pată în plus Laconismul în transferul impresiilor naturale este adus în evidență treptat și, prin urmare, chiar la începutul picturii, o schiță ar trebui să i se acorde mult timp - de minute Odată cu dobândirea de experiență, timpul alocat pentru implementarea fiecărei schițe, este indicat să se reducă la , și minute Caracteristicile și natura schiței nu ne permit să studiem toate proprietățile și calitățile naturii cu completitatea necesară Cu toate acestea, efectuarea doar a unor studii de lungă durată atenuează claritatea percepției naturii, de aceea este recomandabil să combinați schițele cu realizarea unor studii picturale cu o singură sesiune și mai multe sesiuni În acest scop, în practica Facultății de Arte Aplicate, prima oră de ore este dedicată realizării de schițe Alternarea diferitelor moduri și metode de îndeplinire a sarcinilor educaționale, a căror succesiune este determinată de principiul creșterii complexității sarcinilor rezolvate de fiecare sarcină, activează percepția naturii și permite un studiu mai variat și mai profund al caracteristicilor acesteia Pictarea unui model de ipsos în acuarelă, grisaille Subiectul exercițiului poate fi orice detaliu arhitectural, simplu ca formă (fragmente de friză, capitel corintian, meandru, paranteză, cartuș), modelat cu un relief plastic format din ionice, frunze de acant etc Modelul este expus pe planul peretelui, la un nivel deasupra ochilor pictorului, în poziție șezând, cu așteptarea unei perspective clar definite a formei tridimensionale în spațiu Modelul este iluminat eficient de o sursă de lumină artificială cu ținând cont de volumul pronunțat al formei de ansamblu, jocul frumos de lumini și umbre pe detaliile sale, gradația tonală a reflexiilor asupra propriilor umbre căzând, care este bogăția expresivității picturale Pictorul trebuie să arate în mod constant toate acestea pe planul de hârtie folosind un creion - în prima etapă (construcție) și material umed (acuarelă într-o singură culoare) - în a doua etapă (modelarea formei) Secvența metodică a exercițiului se bazează pe cunoașterea legilor perspectivei, capacitatea de a construi și sculpta cu un creion masa totală și detaliile unei forme plastice simple În primul rând, desenul trebuie aranjat, construit și așezat ușor în clarobscur cu un creion Apoi se spală ușor cu apă din excesul de depuneri de grafit și pete de grăsime de la degete Hârtia umezită se întinde, extinzând porii, ceea ce îi îmbunătățește calitatea în lucru După aceea, lucrarea la desen se continuă cu o pensulă, care este scufundată în apă și se dizolvă cu ea cerneala uscată sau vopsea de acuarelă, în funcție de culoarea aleasă În cursul lucrărilor, se testează practic raportul proporțional dintre lichid și vopsea, în funcție de gradația tonale pe modelul de ipsos iluminat, culoarea vopselei dizolvate se aplică succesiv cu o pensulă, respectând relațiile tonale de la cel mai deschis la cel mai închis Pictarea unui model de ipsos cu material umed, parcă, precede o serie de exerciții de pictură în acuarelă cu specificul său tehnic complex Scopul său principal este de a oferi abilități de pensulă Natura statică - acuarelă într-o singură culoare (grisaille) În următoarele două exerciții, artistul face cunoștință cu posibilitățile picturale ale stiloului și pensulei, în funcție de natura obiectelor reprezentate: o natură moartă este simplă, constând din obiecte tridimensionale apropiate ca ton, dar diferite ca culoare și material, cu margini clar definite, de exemplu, un corp geometric, un ulcior, un decantor, cu o silueta clară în combinație cu un obiect care are o structură spațială Natura moartă a fost setată cu așteptarea înfățișării formei plastice a obiectelor sale cu o pensulă de acuarelă într-o singură culoare (sepia, umbra naturală, siena naturală, os ars); natura moartă este necomplicată, constând dintr-o vază sau ulcior în ton întunecat (în prim-plan pe fundalul unei lumini de perete în ton), un basorelief din ipsos, un ornament simplu sau o figură a unei persoane și o singură culoare draperii, de ton deschis Natura moartă ar trebui să fie plasată mai aproape de o sursă de lumină naturală, exprimând clar relieful, forma obiectelor, propriile umbre în cădere Poate fi iluminat cu lumină artificială Lucrarea se face cu o pensulă de acuarelă monocolor (Fig ) Atunci când efectuați exerciții, trebuie acordată atenție două aspecte în utilizarea materialului umed: umplerea cu acuarelă cu o pensulă pentru a reprezenta mase mari de plastic și desenarea detaliilor cu o pensulă care sunt de natură grafică În loc de un stilou pentru desen cu material umed, puteți folosi bețișoare, o perie subțire, un pix, etc Puteți utiliza diverse tehnici pentru a reprezenta textura, moliciunea sau claritatea combinațiilor de linii-linii pentru interpretarea unui desen Secvența exercițiilor: căutarea unei compoziții de dimensiuni mici (mai multe opțiuni); construirea soluției compoziționale găsite într-o schiță pe o foaie; desen atent al unei naturi moarte cu un creion de moliciune medie, respect pentru proporțiile dimensiunilor proprii ale obiectelor, acceptare ușoară a clarobscurului; rafinarea desenului, corectarea erorilor și eliminarea inexactităților; dezvăluind forma, clarobscurul și raporturile tonale ale obiectelor cu un material umed de acuarelă monocoloră cu expresivitate tonală consistentă Natura Moartă - Desen Evidențiat În această sarcină independentă, sarcina este de a reproduce un desen colorat, ca început al unei lucrări de acuarelă În acest scop, o natură moartă este compilată din obiecte care sunt simple ca formă, dar diferite ca culoare și textura materialelor Lucrarea se recomandă să fie efectuată în următoarea secvență: în colțul planului pictural se realizează cu creionul o schiță a viitoarei lucrări; dacă schița îndeplinește toate standardele compoziției naturii moarte, este transferată în formatul specificat, după cum urmează Din colțul foii pe care este desenată schița, se trasează o linie diagonală prin planul schiței și mai departe spre planul formatului hârtiei destinat naturii moarte În punctul său de capăt, dedesubt sunt desenate două linii (una este orizontală, cealaltă verticală), care formează un dreptunghi asemănător cu o schiță; copiend schița, elevul trece la construirea fiecărui subiect al naturii moarte După ce ați verificat cu atenție proporțiile obiectelor de natură moartă, puteți începe să identificați forma obiectelor cu lovituri transparente de creion, ținând cont de clarobscur; s-a obtinut astfel un desen de natura statica, realizat cu o bricheta de creion cu una sau doua tonuri in comparatie cu natura Ei o fac pentru astfel încât acuarelele colorate pot spori cu ușurință tonul naturii moarte cu culorile locale (proprii) ale obiectelor Scopul exercițiului este de a se familiariza cu utilizarea acuarelelor colorate într-un desen cu o distribuție tonală a luminii de la cea mai ușoară evidențiere de pe suprafața netedă a ulciorului până la cele mai întunecate umbre de pe obiecte și umbrele căzând din acestea [ ] Natura statica in tonuri reci si calde Cu toții observăm culorile strălucitoare ale apusului, culorile de nedescris ale toamnei aurii, distanțele albastre ale dimineții devreme, vedem draperii albastre, verzi, portocalii, galbene și roșii Cine a încercat să descrie cele observate, și-a dat seama că nu totul este reprezentat de aceeași gamă de culori Și aici întâlnește conceptul de solzi reci și cald Culorile vopselelor care tind spre verde-albăstrui alcătuiesc o gamă rece (ultramarin, albastru cobalt, albastru parizian, albastru prusac, verde smarald, verde cobalt, oxid de crom, permanente verzi etc ) În consecință, combinațiile de culori din natură și pictură, care tind spre albăstrui-verzui, se vor referi la intervalul rece Culorile vopselei care tind spre galben-roșu alcătuiesc o gamă caldă (ocru deschis, ocru auriu, galben cadmiu, portocaliu cadmiu, roșu cadmiu, roșu englezesc, toate maro) În consecință, combinațiile de culori din pictură și natură, înclinate spre culorile galben-roșu, vor face parte din gama caldă O natură moartă în culori reci este formată din obiecte de uz casnic colorate - plate, plastice, voluminoase, având o culoare albăstruie-verzuie De exemplu, un ceainic albastru, o cană albastră pe hârtie verde deschis care acoperă masa, peretele este gri, în spatele obiectelor pe fundal există o draperie gălbuie-verzuie Pentru a însufleți contrastele de culoare, se recomandă introducerea unui obiect de culoare caldă (roșu, galben) în scara rece a unei naturi moarte, de exemplu, o ramură de frunze de portocal într-o vază albastră Natura statică este stabilită cu așteptarea dezvoltării capacității de a distinge culorile pe obiecte de diferite forme și texturi, neunite printr-o singură schemă de culori (rece - albăstrui sau verzui), pentru identificarea cât mai aproximativă a acestor culori în imaginea de pe o foaie de hârtie Natura statică în culori calde cuprinde aceleași obiecte, doar în culoarea culorii opuse: un ulcior roșu-ocru, o cană de faianță ocru, un draperiu galben-verzui și un plan maroniu pe masă Ca obiect contrastant, puteți introduce o draperie albastră, albăstruie sau violetă Naturile moarte de mai sus sunt stabilite cu calculul: asupra percepției culorii formelor unite printr-o singură schemă de culori (rece - albăstrui sau verzui, cald - ocru sau auriu); pe cea mai apropiată de detectare a naturii a acestor culori în imaginea de pe planul de hârtie Natura statica in culori deschise si inchise Natura statică în culori deschise este de obicei setată complexă, cu transferul texturii materialului Toate articolele sunt selectate în culori deschise (draperii deschise, faianță, lemn ușor lustruit, cap de gips sau marmură, gresie etc ) Pe fundalul scării principale de lumină a unei naturi moarte, un obiect mai întunecat, dar luminos poate fi introdus pentru a însufleți În acest exercițiu, culorile sunt studiate pe materiale de diferite dimensiuni, texturi și forme care alcătuiesc o natură moartă în culori deschise, capacitatea de a sculpta o formă cu culoare este dobândită fără a cădea într-o „neclară” Obțineți saturația culorilor folosind posibilitățile de culori complementare și combinații ale celor mai fine tonuri de culoare Într-o natură moartă în culori închise, este necesar să se transmită textura materialului în culori închise (draperii închise, marmură închisă, bronz, vaze ornamentate, un tablou sau o reproducere dintr-un tablou etc ) Pentru o renaștere contrastantă a unei naturi moarte, se recomandă introducerea unui obiect ușor în decor În acest exercițiu, scopul principal este de a învăța cum să sculptați cu culoare forma diferitelor materiale de natură moartă în tonuri închise, fără a cădea în „întuneric”, folosind o paletă de vopsele transparente de acuarelă, pentru a obține profunzimea maximă a tonului În aceste două exerciții, trebuie să fiți deosebit de atenți la procesul de pictură, „nu înfundați, nu „înnegriți” locurile de pe hârtie care au un ton cel mai întunecat sau le lipsește culoarea în locurile luminoase, lăsând hârtie albă sau nuanță timid aceasta Locurile întunecate și luminoase pe obiectele de natură moartă ar trebui să fie saturate, dar nu negre, nu în alb, ci luminoase, sonore, transparente, luminoase Un pictor începător ar trebui să poată realiza acest lucru cu ajutorul următoarelor tehnici: stratificarea succesivă a culorii folosind căptușeala sa în straturile anterioare, precum și reflexii care reflectă lumina și culoarea obiectelor învecinate; corpus (în forță) suprapunând culoarea într-un singur strat [ ] Complex de natură moartă Pentru natura moartă, împreună cu articolele de uz casnic, puteți folosi legume, fructe, pește, vânat Fiecare subiect nou conține noi impresii și revelații picturale, extinde ideea posibilităților acuarelei Suculenta fructelor sau legumelor, jocul penajului păsărilor, strălucirea udării pe o ceașcă de lut, jocul cald și rece culorile pe draperii - toată această varietate de forme și proprietățile lor ar trebui să-l determine pe scriitor la căutări tehnice și, în același timp, să dezvolte în el un sentiment de plasticitate și culoare Într-o natură moartă cu o pasăre umplută, se poate pune și ipsos cu un ornament simplu În acest exercițiu, sarcina este de a transmite materialitatea obiectelor (gips, penaj de păsări, sticlă etc ), de a lua o decizie de ton pictural Producția are culori saturate și slab saturate, pete deschise și întunecate Cel mai strălucitor lucru din întregul studiu este lumina rece de pe cupă, cele mai adânci pete negre închise din penajul păsării Restul culorilor ar trebui să găsească un loc între aceste extreme - deschis și întunecat - în ceea ce privește raportul de deschidere Care este cea mai bună ordine în care să lucrezi? În acest exercițiu, se recomandă să începeți cu cele mai slabe tonuri, suprapunându-le treptat cu tonuri mai puternice, mai intense (tonuri reci și calde) Acest lucru vă permite să combinați diferite metode de aplicare a vopselei: puteți picta cu o pensulă umplută cu o soluție de vopsea până la eșec sau cu o mișcare semi-uscă (în etapa ulterioară, finală), care îmbogățește în cele din urmă tehnicile acuarelistului, aducând el mai aproape de o utilizare mai completă a posibilităţilor tehnicii acuarelei Natura statică poate fi realizată într-o tehnică combinată Montarea pe fundalul draperiilor ușoare se face în așa fel încât să se evite „surditatea” – opacitatea culorii Nu ar trebui să fie complicat de o abundență de draperii de diferite tonuri O punere în scenă reușită este simplă, concisă și expresivă Îi lipsește o abundență de articole, este bine gândită Pictorului i se cer calități noi - să transmită imaginea, evitând asprimea, grafica, întunecarea excesivă, care necesită cunoștințe, capacitatea de a stăpâni tehnica acuarelei Ele afectează interpretarea draperiilor (luminii) în prim-plan și fundal [ ] Miniatura de natură moartă Această natură moartă constă dintr-un grup de obiecte, variate ca material și textură Articolele livrate sunt complexe ca formă în ansamblu și în detaliu Pe fundalul unui plan colorat, un ornament de ipsos (o frunză de acant, o rozetă, un basorelief care înfățișează capul unei femei) este așezat pe perete în unghi și înclinat; o draperie de mătase cade din colțul superior Există și o vază ornamentată cu o ramură de frunze uscate în ea Aproape de fundul vazei - o frunză sau un fruct Dimensiunile miniaturii sunt de x cm Înainte de a realiza o natură moartă în miniatură, pictorul ar trebui să se familiarizeze cu specificul imaginilor în miniatură în general și ale celor arhitecturale, în special, cu cele mai bune exemple de lucrări în miniatură ale artiștilor și arhitecților celebri Adesea în miniatură imaginile pentru arhitect sunt o imagine cu detalii extrem de generalizate; acest lucru le diferențiază de miniaturi, care, deși de dimensiuni mici, sunt cât mai pline de detalii posibil Secvența metodică a exercițiului constă din trei etape Se recomandă să copiați cele mai bune exemple de pictură în miniatură de către artiști sau arhitecți în muncă independentă, consiliând în același timp fiecare etapă de lucru cu un artist cu experiență [ ] Desenarea și pictura din natură a obiectelor de arhitectură înconjurate de peisaj Multe exemple impresionante de lucrări ale genului peisagistic au fost create de marii maeștri ai trecutului și prezentului Toată lumea iubește pânzele profund emoționante ale lui I Levitan „Deasupra păcii veșnice”, A Savrasov „Rooks Au sosit”, V Vasnețov „Patria mamă”, A Kuindzhi „Noaptea pe Nipru”, I Shishkin „Ship Grove”, N Dubovsky „Liniștită”, I Aivazovsky „Al nouălea val”, A Rylov „Green Noise”, U Tansykbaev „Țara natală”, etc Lucrări populare de pictură în acuarelă ale artiștilor proeminenți ruși și sovietici - V Surikov „Minusinsk”, V Serov „Sat”, A Ostroumova-Lebedeva „Grădina de vară în brumă”, Deineka „Primăvara”, P Revyakin „Lavra Trinității-Sergiu”, G Khrapak „Bolshaya Sadovaya”, A Romadanevskaya „Piața Komsomolskaya”, Stekolnikov „Colțul străzii Gorki”, K Cupezio „Catedrala Sf Vasile și Turnul Spasskaya”, „Seara pe Neva” etc Studiem cea mai bogată moștenire a arhitecților ruși și sovietici, cele mai bune exemple ale culturii lor grafice în foi de acuarelă de V Bazhenov „Panorama moșiei Tsaritsyno”, M Kazakov „Proiectul unei clădiri rezidențiale la Moscova”, A Grigoriev „Fațada școlii de paramedic”, A Shchusev „Mausoleul lui V I Lenin”, I Fomin „Vederi ale Moscovei”, B Priymak „Crimeea Gurzuf”, „Malta Medina, Karlovy Vary Piața Sursei”, I Mezentseva „Praga Podul Carol”, „Varșovia”, V Savchenko „Poarta de Aur”, „Castelul din Olesko”, V Yezhov „Rostov Veliky”, I Kolomiets „Abația Westminster”, A Lowengard „Strada din Riga”, etc Cântând în lucrările lor farmecul naturii înconjurătoare și frumusețea pământului natal, artiștii și arhitecții dezvăluie în mod viu imaginea acesteia, continuă tradițiile artei naționale rusești, reflectă în lucrările lor schimbările pe care munca umană le aduce peisajului, contribuie la dezvoltarea tehnicii acuarelei, realizarea virtuozității în transmiterea spațiului de adâncime, aer, lumină Imaginea obiectelor de arhitectură în aer liber Există condiții de lucru atunci când înfățișați obiecte arhitecturale înconjurate de un peisaj semnificativ diferit de condițiile de lucru interioare, unde lumina este relativ stabilă și constantă În condiții de plein air, starea naturii este instabilă, schimbătoare, de scurtă durată Trebuie să aveți timp pentru a surprinde ceea ce timpul vă permite: starea generală, principalele relații dintre tonurile pământului și cerului, vegetația și clădirile iluminate de soare, pete colorate ale oamenilor etc Practica arată că astfel de exerciții ar trebui să fie Pe termen scurt Un ansamblu arhitectural urban, un obiect de arhitectură într-un parc, un colț al unui oraș sau al unei curți rurale, o parte a zidului unei case cu o intrare sau ferestre, străzi cu clădiri noi, un pod sau terasament, un arc sau o vedere printr-un arc , o zăbrele și o fântână, monumente în piețele orașului - acestea sunt motivele care pot sta la baza exercițiului Pentru a descrie obiecte de arhitectură în aer liber, este necesar să se cunoască esența perspectivei liniare și aeriene, distribuția mijloacelor de expresie în interpretarea primului plan și o interpretare mai generalizată pe măsură ce obiectele se îndepărtează la al doilea, al treilea și îndepărtat planuri, utilizarea culorilor reci și calde, care este modelul de culoare în natură, caracteristica luminii naturale, complexitatea acesteia Sub influența iluminării mediului aerian, reflexele de la obiectele din jur, culoarea proprie a obiectului, menținând în același timp o relativă constanță, capătă nuanțe, devine o culoare condiționată Pentru a transmite culoarea (de exemplu, colțul pereților albi ai unei case, iluminat pe o parte de soare, pe de altă parte - prin lumina reflectată din cerul albastru), este necesar să aplicați cât mai multe culori pe dvs propria culoare precum există în mediu Trebuie amintit că sursele primare de lumină afectează culoarea obiectului într-un anumit mediu: dimineața, lumina soarelui dă o nuanță roz-gălbuie tuturor obiectelor, în timpul zilei face obiectele mai ușoare decât de obicei, albicioase, scăzute intensitate cu o nuanță aurie, iar seara - portocaliu sau roșcat Numai în lumină difuză culorile naturale ies în evidență cel mai clar Într-o zi înnorată strălucitoare, rapoartele de culori și combinațiile de culori ale culorii obiectului cu toate caracteristicile și nuanțele sale individuale sunt cele mai definite Dar artificială, lumina lunii și lumina soarelui creează o mulțime de efecte de clarobscur Culoarea proprie (cu lumină difuză) se simte mai puternic pe suprafețele iluminate și mai puțin - pe umbră, iluminată de lumina reflectată, reflexe de la obiectele învecinate În reprezentarea adâncimii și a spațiului, a perspectivei și a tridimensionalității, culorile condiționate ocupă un loc dominant Într-o imagine plată, culorile condiționate se estompează în fundal Când pictați în aer liber, este necesar să vă amintiți influența mediului aerului asupra propriei culori a obiectului Culoarea adecvată a unui obiect se distinge cel mai mult în imediata apropiere și se schimbă odată cu distanța, luând un caracter complet diferit Culoarea intrinsecă joacă un rol important în imaginea din prim-plan; în imaginea de fundal, culorile condiționate joacă un rol important Clădirile albe, ca norii, care se aruncă în aer, capătă o nuanță galbenă, cele închise - o culoare albăstruie, deoarece sunt blocate de culoarea albastră a cerului împrăștiată în aer Obiectele cu luminozitate medie iluminate de soare devin mai calde cu distanta; partea lor în umbră devine albastră Cu iluminarea uniformă a unei zile gri, culorile naturale își pierd treptat semnele odată cu îndepărtarea subiectului imaginii, dobândesc o nuanță albastră inerentă obiectelor din fundal Dacă culoarea condiționată albastră a obiectelor îndepărtate este naturală în lumina zilei, atunci dimineața și seara culorile obiectelor îndepărtate capătă o nuanță condiționată galbenă sau roșie, deoarece razele orizontale ale soarelui, pătrunzând într-un strat mai puternic de aer, capătă o culoare portocalie [ ] Folosind culori condiționate, puteți încadra un obiect în mediul înconjurător, puteți crea pe hârtie o unitate picturală de obiecte care sunt diferite ca culoare, unitatea structurii picturale a întregului tablou Vopsirea exterioară pas cu pas Compoziția și obiectul se recomandă a fi descrise prin metoda de execuție etapă a sarcinii, în funcție de sarcinile stabilite Această metodă de procesare pas cu pas a picturii cu acuarelă este utilizată în reprezentarea obiectelor arhitecturale înconjurate de un peisaj, forme arhitecturale mici ale exteriorului, un ansamblu arhitectural, un pătrat, o panoramă Dar pe măsură ce sarcina devine mai complicată, este necesar să se scrie studii pe termen scurt cu tehnică imediat în vigoare și să le folosească ca material auxiliar necesar Numai pe baza stăpânirii tehnicii picturii cu acuarelă, este posibil să se efectueze exerciții privind studiul proprietăților tehnice ale altor mijloace vizuale în aer liber și la depunerea proiectelor de arhitectură Artiști din diferite vremuri, împreună cu lucrări tematice, au creat naturi moarte și picturi care înfățișează interioare Imaginea interiorului a fost dezvoltată în special în secolele XVI-XVII în Olanda în lucrările lui E Witte, J Vermeer din Delft, P Hoch și alții S-a acordat multă atenție regularității imaginii spațiului arhitectural într-un spațiu închis Natura moartă și interiorul, ca genuri speciale în pictură, există de foarte mult timp Artiștii ruși au acordat multă atenție acestui gen Schițe cunoscute scrise de A Ivanov Durere interior în pictură de I Repin, V Surikov, A Arkhipov ocupă un loc aparte Interiorului i se acordă un loc important în lucrările de diferite genuri (picturi istorice și de zi cu zi) de P Petrovichev, B Kustodiev, I Sokolov, F Zhuravlev, G G Fedotov, P Nilus și alții Cele mai diverse nuanțe de sentimente și dispoziții ale unei persoane pot fi exprimate în interior: bucurie, tristețe, meditație; poate fi solemn sau modest, confortabil sau rece-ceremonial Poate arăta schimbările pe care realitatea le aduce în viața noastră Apariția unui nou apartament, atelier, laborator, clădire de birouri, club, teatru, sală de concerte va reflecta viața, gusturile și interesele contemporanului nostru Interiorul servește ca o etapă de tranziție către aer liber, spre stradă, spre aer O fereastră sau o ușă deschisă către un balcon conectează interiorul cu peisajul, cu lumea exterioară Interiorul ca temă independentă, ca o natură moartă, are diverse subiecte și sarcini picturale Așadar, aceeași încăpere, în funcție de iluminare, de ora zilei și de an, produce impresii diferite și, astfel, oferă o oportunitate excelentă pentru exerciții de pictură În astfel de exerciții, trebuie să încercați să vă exprimați sentimentele, stările de spirit, pentru a le transmite privitorului, pentru a trezi emoțiile potrivite în el, arătând cunoștințe tehnice, abilități în pictura în acuarelă Un astfel de exercițiu își are locul în activitatea creativă a arhitectului, care folosește cu succes întregul arsenal bogat de mijloace vizuale - tempera, guașă, pastel, pix, creioane colorate, aplicații, precum și o combinație a acestor materiale în tehnici mixte după învățarea tehnicii picturii în acuarelă [ ] Interiorul este simplu Lucrările la interior necesită anumite cunoștințe ale perspectivei, capacitatea de a transmite spațiu vast, adâncime, iluminare, de a exprima forme arhitecturale în acuarelă în diferite planuri Pentru a stăpâni aceste cunoștințe, pentru a dobândi abilități tehnice în imaginea interiorului, exercițiul ar trebui să fie împărțit în mai multe întrebări de diferite grade de complexitate de rezolvat În primul rând, ei aleg cel mai simplu interior - o cameră de zi, o cameră de atelier În limitele planului imaginii, o parte a acestuia ar trebui inclusă - peretele sau colțul camerei Lângă perete este o masă acoperită cu draperii, pe masă este o vază cu flori, lângă ea, pe perete sunt reproduceri În prim plan este un scaun Acest exercițiu constă în următorii pași: construirea colțului camerei și a obiectelor care stau în el, în funcție de punctele de fugă de la orizont; construirea corectă a unui loc în spațiu pentru fiecare obiect din acesta; stabilirea exactă a proporțiilor fiecărui obiect; definirea graniței umbrelor proprii și căzătoare; verificarea strictă a desenului și picturii cu acuarele în conformitate cu etapele (așezarea ușoară a planurilor mari, saturarea treptată a acestora, modelarea și detalierea, generalizarea) [ ] Interior de complexitate medie La desenarea unui interior de complexitate medie se stabilește același scop ca și la desenarea celui mai simplu, dar interiorul devine mai complicat (de exemplu, colțul atelierului artistului) Pe perete sunt mai multe reproduceri, în colțul camerei este o figură din ipsos, peste ea se aruncă draperii Un tablou pe un șevalet Figura vie a șezantului cu o paletă în mână etc Secvența metodică a acestui exercițiu este aceeași cu cea precedentă [ ] Interior de complexitate crescută Obiectele de lucru pot fi interioarele clădirilor publice, monumente de arhitectură, de exemplu, interiorul unei biblioteci, un muzeu de arte plastice, un teatru, un Palat al Culturii etc Pictura în acuarelă a unui interior complex este realizată în următoarea secvență: ca și în lucrul cu o natură moartă, încep cu o compoziție Se recomandă realizarea mai multor opțiuni pentru rezolvarea compozițională a problemei în schițe (una dintre ele este colorată) de dimensiuni mici ( x cm) Pentru a facilita căutarea unei soluții compoziționale, puteți folosi un cadru format dintr-o foaie de hârtie de x cm O parte a acestui cadru poate fi mutată și, prin urmare, să-și schimbe formatul după bunul plac Când privesc natura printr-o astfel de fereastră (apropiindu-l sau îndepărtând-o de ochi), ele reduc sau extind spațiul camerei acoperit de privire După alegerea unei parcele și determinarea compoziției, ei realizează un desen: conturează contururile principale ale obiectelor, scara lor, locul pe foaie și poziția spațială La sfârșitul desenului, îl verifică: găsesc linia orizontului, punctul de joncțiune al liniilor paralele care se extind în adâncime Este întotdeauna mai bine să desenezi mai întâi din viață și apoi să verifici perspectiva Sentimentul vă spune de obicei cum să găsiți cea mai expresivă combinație de componente de volum implicate, pete, lumină, umbră Erorile în construcția spațiului care pot apărea pot fi corectate ulterior fără a schimba conceptul artistic Dacă începi cu a construi o perspectivă, fără a avea încredere în sentimentul și ochiul tău, munca poate pierde cel mai important lucru - spontaneitatea, sinceritatea O schiță poate deveni un desen arhitectural, iar raționalitatea excesivă va priva acuarela de farmec și farmec, o va face uscată și rece Verificarea pa bot cu ajutorul perspectivei, puteți începe înregistrarea, așa cum este recomandat în lucrul cu o natură moartă Pentru a descrie interiorul cu culoare, este necesar să se respecte modelele de iluminare și metodele de transfer al culorii sale Tehnicile de vopsire a unui interior în lumină naturală se bazează pe principiul transmiterii luminii care pătrunde prin deschiderile ferestrelor Fereastra, care este sursa de iluminare a întregii încăperi, va fi cel mai luminos loc din studiu Următoarele ca putere a luminii vor fi obiectele cele mai apropiate de ea În același timp, este necesar să comparăm aceste locuri luminoase după culoare: care dintre ele este mai cald, care este mai rece Prin compararea cu locurile luminoase, ar trebui stabilită culoarea părților rămase ale naturii Culorile reci sunt insotite de cele calde Combinația de culori calde și reci creează impresia de lumină în cameră, luminozitatea acesteia în fereastră Cu cât sunt mai multe deschideri de ferestre, cu atât este mai versatilă iluminarea camerei, mai complexă și mai variată ca luminozitate și culoare Prin urmare, imaginea pitorească a interiorului este construită pe principiul unei secvențe logice de la lumină la întuneric, de la o sursă de lumină puternică la una slabă Pentru a decide succesiunea lucrărilor, este necesar să se determine principalele surse de lumină implicate în iluminatul interior, ordinea acestora în ceea ce privește intensitatea luminii și calitatea culorii, începând de la cele mai puternice Regularitatea iluminării cu surse de lumină egale (de la razele directe ale soarelui până la reflexe subtile) este mai ușor de urmărit într-un exercițiu cu un interior alb și luminos După acest exercițiu, puteți trece la un interior cu vopsire de intensitate scăzută a pereților și tavanelor și abia apoi - la interioare de culoare intensă, ca fiind cele mai dificile din punct de vedere al performanței picturale în acuarelă Dacă interiorul este iluminat de lumina difuză moale a unei zile înnorate, este descris în ordinea de mai sus, cu singura diferență că nu vor exista margini ascuțite de umbre, iar iluminarea secundară creată de reflexii va fi simțită și reprezentată pentru o măsură minimă Acest proces este complex, necesită atenție, concentrare în muncă Pentru a-l stăpâni, trebuie să efectuați multe exerciții similare Interiorul poate fi vopsit cu succes cu tehnica vitrajului sau cu tehnica imediat in vigoare O astfel de tehnică de pictură în acuarelă interioară va fi o bază de încredere pentru decorarea interioară în tempera, guașă, pastel, mixt media și alte metode [ ] Pictura acuarelă în studiul formei plastice complexe (schița șefului) Desenarea și pictura din natura umană este cea mai dificilă sarcină Înainte de a începe să pictați din natura unei persoane, trebuie să puteți să o desenați într-un singur ton În desen, se studiază forma, se analizează structura anatomică și se determină condiționat culoarea caracteristică a naturii, saturația ei este transmisă condiționat și cu ajutorul „scării tonale” Forma și construcția din desen pot fi uneori reproduse liniar, fără fundal În lucrul cu o pensulă, forma nu trebuie descrisă separat, indiferent de mediu și fundal, ci neapărat împreună cu mediul în care se află natura Pictură din viața unui cap uman Pictarea unei forme plastice complexe - un cap uman - ar trebui să se bazeze pe cunoașterea structurii anatomice a craniului, a sistemului muscular, a modelelor de aranjare a detaliilor pe masca facială, a aplicării regulilor de perspectivă obținute la desenarea unui cap de ipsos și un model viu Pentru o schiță pe termen scurt, ar trebui să puneți natura într-o poziție calmă sub iluminare de o sursă de lumină naturală directă și să o scrieți inițial cu tehnica imediat în vigoare Studiul va arăta deficiențele în pictarea unui cap viu cu această tehnică, limitele rigide ale petelor de culoare, lipsa culorii în relațiile tonale, curgerea petelor de culoare sau interpretarea lor uscată și alte neajunsuri vizibile Tehnica imediat în vigoare necesită mult și adesea să fie scrisă pentru a o stăpâni în transferul de nuanțe de culoare complexe și bogate ale unui cap uman viu Doar un artist cu experiență, pricepere și cunoștințe deosebite poate finaliza cu succes acest exercițiu Pentru a evita greșelile în pictarea unui cap uman, un începător trebuie să: lucrul cu tehnica glazurării - așezarea treptată, succesivă a petelor de culoare; respectați ordinea procesului pas cu pas, pictura Lucrând cu distanțiere de culoare în tonuri deschise, un începător are posibilitatea de a determina cu mai multă precizie relațiile de culoare și tonuri Dacă la un moment dat în pictură pata este luată incorect, aceasta poate fi corectată prin suprapuneri succesive de culoare, înscriind pete de culoare cu blândețe, după cele mai fine nuanțe ale naturii În procesul de pictură, nu trebuie să vă lăsați duși de tonul întunecat, activ în petele de culoare ale modelului - o parte decorativă a hainelor, părului, pentru a nu pierde transparența acuarelei din ele, dar se potrivesc treptat cu petele ușoare ale feței După ce au înțeles principalele prevederi ale vopsirii cu tehnica de glazură, ei încep procesul în faze: - desen În interpretarea liniară, se determină proporțiile masei totale a capului și detaliile feței acestuia După marcarea granițelor umbrelor proprii și care căde, planurile umbrelor sunt așezate cu o lovitură ușoară, iar marginile de umbră ale formelor din lobii faciali sunt accentuate cu o linie îndrăzneață: nas, ochi, cavitatea bucală, auricule Desenul pregătitor accentuat ajută la lucrul cu acuarela până la etapa finală; A doua etapă - prima așezare cu o culoare locală, proprie a tuturor zonelor imaginii Caracteristica sa de culoare este determinată; - a - a doua așezare cu culoare conform clarobscurului modelului; - a - sculptarea cu culoarea formei capului de la punctul său cel mai deschis - o strălucire, până la cea mai întunecată în adânciturile feței, părului, hainelor Apoi exercițiile de pictură în acuarelă devin treptat mai dificile astfel: punerea în scenă pe fond deschis; montare pe un fundal întunecat și colorat; punerea în scenă cu îmbogățire decorativă, de exemplu, cu o coafură, draperii în partea trunchiului; punerea în scenă în aer liber Pictură a figurii îmbrăcate a șefului Pentru a efectua un studiu scurt, trebuie să aveți grijă să alegeți modelul potrivit Pot exista mai multe tipuri de punere în scenă, de exemplu, figura unei fete îmbrăcată într-un trening, a cărei silueta este clar vizibilă pe un fundal deschis; figura unei femei în picioare în interior, îmbrăcată în costum național etc Modelul este așezat astfel încât forma generală să fie citită clar, iar iluminarea subliniază volumul și caracterul formelor naturii Pentru a face acest lucru, este mai bine să iluminați natura din lateral Efectuând o serie de exerciții picturale înfățișând o figură îmbrăcată a unei persoane, pictorul dobândește cunoștințe și experiență practică în pictură din viața unei forme plastice complexe Abilitatea de a transmite cele mai subtile și abia perceptibile nuanțe color-tonale în sculptarea unei forme complexe trebuie să fie obținută de pictor în exerciții din natura unui model nud Un exemplu remarcabil de pictură în acuarelă a unui model nud, înaltă abilitate tehnică, îndemânare profesională cu o pensulă este schița în acuarelă a lui M Vrubel „Modelul într-un cadru renascentist” Natura trebuie mai întâi desenată pe hârtie O atenție deosebită trebuie acordată construcției figurii, designului acesteia și determinării cât mai precise a proporțiilor părților sale principale Dar nu ar trebui să se străduiască pentru un desen finit cu toate detaliile, deoarece va fi un desen detaliat pentru pictură Pentru a scrie liber o schiță cu o pensulă, aceasta încarcă lucrarea, iar artistul își pictează timid desenul, bucată cu piesă, de teamă să treacă linia trasată cu creion Munca, din această cauză, va fi timidă, nu solidă Odată ce desenul este gata, spălat și uscat, puteți începe să scrieți Mai întâi trebuie să priviți în natură, să comparați partea iluminată cu umbra, să le comparați cu fundalul și să determinați care este cel mai întunecat în producție și care este cel mai deschis După ce ați analizat mental aceste relații mari, trebuie să puneți mai multe amestecuri pe paletă, de exemplu, pentru fundal și haine Apoi încep să se așeze cu perii mari (de la umbre la lumină) pe tot parcursul lucrării După finalizarea primei așezări, puteți trece la dezmembrarea ulterioară a culorii pe tot parcursul lucrării, folosind metoda de lucru „relație”, adică nu numai că selectați cu precizie culoarea unui anumit loc din formă, ci și luați în considerare acțiunea și interacțiunea culorilor vecine cu această culoare, precum și influența acestei culori asupra celor vecine Metoda „relației” de pictură vă permite să recreați forma, spațiul și avertizează împotriva colorării După ce a desenat întreaga figură cu fundalul cu o perie, trebuie să încercați să nu distrugeți forma găsită în imagine În acest caz, nu trebuie să vă grăbiți să faceți mici detalii (ochi, nas, buze) Detaliile sunt pictate atunci când sunt găsite și stabilite relații comune de culoare: nu trebuie să uităm una dintre cele mai valoroase calități ale artistului - capacitatea de a vedea natura ca întreg Terminând lucrarea, nu trebuie să pictați uniform fundalul, cu o acuratețe pedantă, chiar dacă combină și nuanțe reci și calde, chiar dacă fundalul este decis de aproape aceeași culoare Etapa finală a lucrării în acuarelă din natura vie este generalizarea schiței pictate într-o unitate pitorească Etapele picturii, dacă sunt urmate, fac posibilă efectuarea intenționată a unei schițe de la început până la sfârșit, evitând corespondența nesfârșită inutilă și uneori dăunătoare, din care schița devine supraîncărcată cu vopsea, surdă și murdară Trecând de la cea mai simplă natură moartă la exerciții complexe de înfățișare a unei persoane, acuarelistul își întărește abilitățile, se pregătește pentru perioada de maturitate a activității fructuoase a unui arhitect de specialitate După obținerea cunoștințelor necesare și a experienței suficiente în imaginea unei persoane, este posibil să se rezolve probleme speciale în stilizarea artistică a unei persoane ca element de decor în interiorul, exteriorul unei structuri arhitecturale Poate fi un panou decorativ, un vitraliu, un mozaic, o friză etc [ ] Tehnici artistice și tehnice ale graficii de arhitectură Cuvântul „grafică” provine din grecescul „grapho” – scriu, desenez Grafica este un tip de artă plastică, ale cărei principale mijloace artistice sunt liniile, tonul, clarobscurul și culoarea Grafica arhitecturală este aplicarea mijloacelor și tehnicilor artei grafice la sarcini vizuale în procesul creativ de lucru la un proiect În acest proces creativ, grafica și instrumentele și tehnicile sale sunt o parte esențială a proiectului, de la schiță până la dezvoltarea desenelor de lucru Scopul final al graficii arhitecturale este imaginea unui obiect arhitectural specific într-un set de desene pentru implementarea lui în construcție Aceasta implică specificul rolului de serviciu al graficii - întocmirea documentației, cu ajutorul căreia un obiect de arhitectură este executat în natură, expresiv, ușor de utilizat, bine executat și durabil, îndeplinindu-și scopul Este important și necesar ca documentația proiectului arhitectului să ofere o imagine completă a scopului, a structurii compoziționale și de amenajare a spațiului a structurii, structurile acesteia, materialele, fezabilitatea și rentabilitatea soluției arhitecturale alese Desenul de arhitectură are calități estetice, deși nu este o operă de artă Cu toate acestea, grafica „frumoasă” nu ar trebui să domine arhitectura Trucurile ascuțite și metodele de construire a desenelor nu ar trebui să înlocuiască soluția arhitecturală Desenele arhitecturale trebuie să se bazeze pe metode științifice și artistice de reprezentare Desenul, desenul împreună cu aspectul și modelarea participă împreună la procesul de design creativ Arsenalul de mijloace artistice și tehnice ale graficii arhitecturale este văzut ca dependent direct de dezvoltarea tehnică a tehnicii de construcție arhitecturală în sine și de cultura vizuală generală Să ne oprim pe scurt asupra unor etape istorice în dezvoltarea graficii arhitecturale, mijloacele, metodele și tehnicile acesteia În secolele XVI-XVII în desenele antice rusești, s-au folosit tehnicile picturii icoanelor - imaginea pe osul uneia sub cealaltă a diferitelor structuri fără perspectivă liniară și aeriană sau vederi de pasăre ale structurii În această perioadă, capetele și fațadele structurilor din desene au fost plasate pe același plan Desenele au fost realizate în grafică liniară cu cerneală specială, colorată cu vopsele La sfârşitul secolului al XVIII-lea a fost fundamentat principiul înfățișării cantităților tridimensionale ale unui obiect în plan (în proiecție ortogonală) Stăpânirea graficii arhitecturale a crescut Maeștri precum Thomas de Thomon (p ) au realizat desene de arhitectură ca picturi independente, înscriind arhitectura într-un peisaj de merit artistic Și totuși pentru grafica arhitecturală a secolului al XVIII-lea caracteristic artistic tehnici care dezvăluie caracteristicile artistice și structurale ale structurii proiectate, scopul acesteia Așa sunt proiectele arhitecților clasicismului rus V Bazhenov, M Kazakov, A Voronikhin, D Quarenghi și alții Atât imaginile ortogonale, cât și cele de perspectivă arată un desen subțire și precis, perspectivă liniară și aeriană Este folosit mai pe scară largă în tehnicile grafice contur, ton, clarobscur, textura pentru caracteristici și forme volumetrice și spațiale, pentru a dezvălui materialul în acuarelă și cerneală Pe desenele de fațade și secțiuni, a fost înfățișat un peisaj, pentru scară - oameni Aceste tehnici de imagine au fost folosite și în grafica secolului al XIX-lea și începutul secolului al XX-lea în desenele arhitecturale ale proiectelor, conace, fabrici și alte clădiri ale arhitecților A Zakharov, O Bove și alții Artiștii și arhitecții anilor ai secolului XX au căutat să revizuiască normele și conceptele existente în grafica arhitecturală și să introducă altele noi, impregnate cu spiritul patosului revoluționar Multe tehnici grafice raționale au fost utilizate pe scară largă - utilizarea unei metode de imagine liniare, contrastul culorilor alb-negru, utilizarea culorii locale și a texturii Pe baza abilităților și cunoștințelor tradiționale, având o cultură artistică înaltă, maeștrii anilor au arătat exemple de înțelegere realistă a sarcinilor graficii în creativitatea arhitecturală Proiectele arhitecturale ale acestei perioade, dezvoltate de mari maeștri, personifică trăsăturile progresive ale arhitecturii sovietice și metodele sale grafice de reprezentare Au rezistat cu succes testului timpului și au intrat ferm în arsenalul graficii arhitecturale sovietice moderne În - în soluțiile arhitecturale compoziționale s-a folosit un sistem de ordine, care a determinat metodele grafice ale imaginii și materialelor Trăsăturile caracteristice ale graficii acestei perioade sunt utilizarea pe scară largă a tehnicilor de acuarelă, clarobscurul, în desenele de fațade și perspective, și un anturaj activ Structurile grandioase ale hidrocentralelor mari, stadioanelor, ecluzelor de canale, clădirilor înalte, zonelor rezidențiale au fost reprezentate în dimensiuni mari în tehnica acuarelei În practica arhitecturală modernă, metodele tradiționale de proiectare a desenelor de proiect sunt îmbogățite și actualizate prin căutarea de noi tehnici grafice legate de căutarea creativă a formelor arhitecturale, cu noi metode de proiectare și construcție, cu specificul noii arhitecturi, folosind noi materiale vizuale, programe de grafică pe computer care vă permit să transmiteți cu cea mai mare acuratețe privitorului ideea, designul și materialul clădirii Căutările creative pentru un nou stil grafic sunt naturale Dar este foarte important să găsim un stil grafic comun, tehnica grafică de vârf care dezvăluie cel mai pe deplin conceptul arhitectural [ ] Partea Scopurile și obiectivele disciplinei „Pictură și colorare arhitecturală” Scopul disciplinei Scopul disciplinei este de a forma un arhitect-colorist care cunoaște modelele de formare a unei imagini pitorești și aspectul de culoare al arhitecturii Sarcinile disciplinei Sarcina complexă generală a disciplinei este formarea culturii artistice și gândirea compozițională a culorilor a studenților, dezvoltarea abilităților profesionale în arta plastică și grafica arhitecturală Locul disciplinei în programa și pregătirea profesională a absolventului Pregătirea vizuală și a culorii - componenta de bază în educația unui arhitect - are o influență incontestabilă asupra activității sale creatoare Cerințe pentru cunoștințe, abilități și abilități, pe care elevii ar trebui să-l însuşească ca urmare a studierii disciplinei Prelecția și cursul practic al disciplinei cuprinde toate aspectele creativității: vizuale, compoziționale și figurativ-expresive, ceea ce permite studenților să obțină o secvență logică pentru organizarea procesului creativ al activităților vizuale și de design [ ] Conținutul disciplinei Cerințe pentru conținutul minim obligatoriu al programului de învățământ principal în direcția pregătirii unui specialist atestat „Arhitectură”, specialitățile „Arhitectură” și „Proiectarea mediului arhitectural” din Standardul Educațional de Stat al Învățământului Profesional Superior: GPD Pictură și colorare arhitecturală Pictură: Modele de formare a unei imagini pitorești și elementele de bază ale culorii; elementele de bază ale compoziției culorilor; legile imaginii și mijloacele expresive ale picturii; metodologie de lucru la o compoziție picturală și coloristică bazată pe sarcinile „Natura moartă”, „Peisaj arhitectural”, „Interior”, etc Coloristica arhitecturală: probleme actuale ale coloristicii arhitecturale; cultura culorii (recenzie istorică); modelarea culorilor, expresivitate, armonie; colorare în compoziție arhitecturală, în urbanism; culoare si design Baza metodologică a programului este o prelegere și un curs practic Cursul teoretic este prezentat în conversații introductive și prelegeri la începutul fiecărei teme, introduce modelele de percepție vizuală a culorii, identificarea analitică a trăsăturilor coloristice ale unei imagini picturale pentru întruchipare în arte plastice și arhitectură Se desfășoară exerciții practice pe producții de natură moartă, schițe naturale și compoziții formale Prelegeri ( : ) Informații generale despre colorarea arhitecturală ( ore) Probleme reale de colorare arhitecturală ( ore) Cultura culorii (recenzie istorică) ( ore) Modelarea culorilor, expresivitate, armonie ( ore) Colorare în compoziție arhitecturală ( ore) Colorare în urbanism ( ore) Culoare și design ( ore) Ateliere Cursul de bază de pictură este un program pe două niveluri: primul dintre ele este dedicat studiului regularităților imaginii picturale și metodelor compoziționale de formare a acesteia; al doilea - metodologia de lucru asupra compoziției picturale, graficii arhitecturale color și colorarea arhitecturală Cursul disciplinar este format din patru secțiuni Sectiunea Mijloace vizuale și fundamente ale compoziției, tehnica picturii, materialele și instrumentele Sectiunea Fundamentele muncii compoziționale în pictură Modele de adaptări vizuale și iluzii Trei tipuri principale de construcții compoziționale: plane, volumetrice, spațiale Secțiunea Imagine coloristică în compoziția culorilor, modele de emoții și asocieri vizuale, bogăția emoțională a relațiilor de culoare Secțiunea Abilități coloristice și practică creativă Subiecte și rezumat Sectiunea Mijloace vizuale și fundamente ale compoziției, tehnica picturii, materialele și instrumentele Tema Conversație introductivă: conținutul disciplinei și structura curriculumului, metodologie și metodologie Demonstrarea lucrărilor educaționale pe parcursul studiului Tema Identificarea introductivă a gradului de pregătire a elevilor, ceea ce face posibilă alegerea unei game largi de acțiuni de tactici pedagogice în combinație cu o abordare individuală a predării fiecărui elev Tema Cercul spectral și combinații de combinații de culori, culori primare, secundare și derivate Imagini consistente și contraste de culoare, compoziția și definirea transparenței paletei de acuarelă, metode de compunere a culorilor Tehnologia picturii Este posibil să folosiți guașă, tempera Tema Relații de culoare contrastante și nuanțate, căldură și răceală, medii de lumină și culoare, culori intrinseci și condiționate, tehnica picturii și structura țesăturii picturale a stratului de vopsea Planul de imagine, forma și proiecțiile sale Tema Relații de culoare și o paletă limitată, metode și tehnici pentru transmiterea condiționată a relațiilor de culoare vizibile în natură folosind culori spectrale strălucitoare cu o gamă largă și saturație de culoare Posibilitățile de utilizare a unei texturi în relief pentru un strat de pământ colorat și a unei texturi netede pentru unul spectral [ ] Sectiunea Fundamentele muncii compoziționale în pictură Modele de adaptări vizuale și iluzii Trei tipuri principale de construcții compoziționale: Plană, volumetrică, spațială Subiectul Natura plană a imaginii, siluete neunghiulare cu un grad rezonabil de deformare, alinierea proiecțiilor, perspectiva inversă, utilizarea reliefului stratului de vopsea, contur de culoare Culori proprii și locale cu un grad egal de intensitate, lumină și umbră minime și modelare cromatică a formei Tema Natura volumetrică a imaginii unei forme tridimensionale pe planul imaginii - proiecții axonometrice sau în perspectivă Culoarea locală sau subiectul și modelarea sa de lumină și umbră fără reflexe de culoare, dar este posibil să se utilizeze nuanțe calde-reci și iluminare multidirecțională Tema Imaginea în planul imaginii a formelor tridimensionale într-un mediu spațial, când o sursă de lumină transformă o culoare locală într-una condiționată cu reflexii de culoare Se folosesc perspective aeriene, luminoase și de culoare, culori proeminente și în retragere, perspective și scurtări ale formelor Secțiunea Imagine coloristică în compoziția culorii, Modele de emoții și asocieri vizuale Conținutul emoțional al relațiilor de culoare Tema Imagini color, modele de asocieri, colorat decorativ, liric, epic Materializarea ideii figurative de culoare într-o întruchipare creativă, analiza picturilor de către artiști și implementarea de exerciții pe o anumită temă folosind experiența lucrărilor anterioare Tema Culoarea în arhitectură Ideea aspectului de culoare al structurii, funcția și mediul înconjurător Transferul culorii și texturii materialelor de construcție și finisare Etude detalii, interior, exterior Tema O serie de lucrări de copiere și analiză a picturilor și lucrărilor grafice de maeștri ai arhitecturii și artiștilor, realizate în diverse materiale și tehnici, ca pregătire pentru practica de vară în pictură Secțiunea Stăpânirea culorilor și practică creativă Subiectul grafice Elevul efectuează un ciclu de lucru în direcția aleasă și lucrarea finală, pe baza cărora se determină nivelul de pregătire a elevului Program de practică de vară în pictură Prelegerea introductivă Sarcini de schițe de vară, caracteristici ale percepției vizuale în condiții de schimbare a iluminării Echipamente pentru lucru, posibilitatea utilizării diverselor materiale și tehnici de imagine Tema O serie de schițe de compoziții pentru lucrările ulterioare Tema Fragment de clădire Tema Un obiect de arhitectură într-un mediu urban sau natural Tema Un obiect cu mai multe fațete - un ansamblu, o panoramă Tema Interior Tema Tehnici de pictură decorativă monumentală în arhitectură Tema Tehnici decorative ale schițelor de arhitectură Lista de întrebări pentru test pentru întregul curs Principalele categorii de activitate vizuală sunt proprietățile lumii vizibile: spațiu, formă, lumină și culoare, material, mișcare-dinamică Mijloacele de compunere sunt contrastul, nuanța, proporțiile, ritmul, dinamica [ ] Tabel - Distribuția orelor de curs pe subiecte și tipuri de muncă Nu Denumirea subiectelor lecțiilor Lecții practice ale Prelegărilor IWS Anul I, semestrul I Conversație introductivă (secțiunea ) Mijloace vizuale și elemente de bază ale compoziției, tehnică de pictură, materiale și instrumente Continuarea tabelului Natura statică a - obiecte, clară ca formă Grisaille Definiția competențelor profesionale Natura statică a - obiecte simple Schemă de culori calde bazată pe draperii și obiecte roșii, portocalii Interpretare decorativă Natura statică a - obiecte simple Culori reci bazate pe albastru, draperii și obiecte albastre Interpretare decorativă Natura moartă de obiecte și draperii contrastante Transformare grafică a culorilor, soluție planar-decorativă pentru setare Anul I, semestrul II Natura statică a - obiecte cu ornament din ipsos (trifoi, palmeta etc ) Natura statică a obiectelor mari de uz casnic în culori calde Soluție volumetrică Interpretarea decorativă plană, utilizarea texturii materialului Continuarea tabelului Natura statică a - obiecte cu includere de majuscule Culori aproximative Interpretare decorativă Natura moartă în interior cu mobilier Rezolvarea spațiului prin mijloace picturale Interpretare decorativă Anul , semestrul Conversație introductivă (secțiunea ) Fundamentele muncii compoziționale în pictură Modele de adaptări vizuale și iluzii Trei tipuri principale de construcții compoziționale: plane, volumetrice, spațiale Natura moartă de toamnă Modelarea formelor cu culoare, interpretare decorativă Natura moartă cu articole de uz casnic (samovar, produse de pâine) pe fundalul țesăturilor decorative complexe solutie decorativa Interpretare Natura morta cu bustul lui Socrate, Homer Modelarea culorilor Culori contrastante Interpretare decorativă Natura moartă cu cap de ipsos și - obiecte pe fundalul draperiilor asemănătoare ca culoare și ton Soluție decorativă sofisticată Continuarea tabelului Anul , semestrul Studiul capului unui bărbat Grisaille Schiță a capului unui bărbat pe un fundal întunecat Modelarea culorilor Interpretarea decorativă a producției Studiul unui cap de femeie într-o coafură pe un fundal deschis Modelarea culorilor interpretare decorativă Studiul capului unei femei Portret pe umăr Relații contrastante de culoare Interpretare decorativă Anul , semestrul Conversație introductivă (secțiunea ) Imagine coloristică în compoziția culorilor Modele de emoții și asocieri vizuale Bogăția emoțională a relațiilor de culoare Natura morta cu trunchi de ipsos al lui Venus Grisaille Modelarea formelor imagine de ton Interpretare decorativă Jumătate masculină cu mâinile Culori calde Modelarea culorilor Imagine color Interpretare decorativă Continuarea tabelului Jumătate feminină Culori reci Modelarea culorilor interpretare decorativă Studiul unui fragment de interior care include piese de mobilier, modele din ipsos la alegere (torsul lui Venus, cap de cal de ipsos, etc ), instrumente muzicale (helicon, violoncel), draperii, rame de tablouri etc Interpretare decorativă Anul , semestrul Schițe în acuarelă pe termen scurt ale unei figuri umane în diferite poziții Transfer de materiale plastice, mișcări Un studiu al unei figuri de ipsos a unui bărbat pe fundalul draperiilor în culori restrânse Modelarea formei cu culoare Interpretare decorativă Figura feminină nudă în mișcare simplă Soluție compozițional-pictură holistică cu elaborarea formelor Interpretare decorativă figura îmbrăcată Decor tematic în interior interpretare decorativă CPC - copierea tablourilor și desenelor de către maeștri Continuarea tabelului Anul , semestrul Conversație introductivă (secțiunea ) Abilități coloristice și practică creativă Seria de cursuri Figură feminină nudă cu mișcare complicată Soluție compozit-plastic și decorativă de culoare Figura masculină nudă cu mișcare complicată Soluție compozit-plastic și decorativ-color Conversie Anul , semestrul Figură feminină nudă cu mișcare complicată într-un interior cu draperii Culori contrastante Soluție compozit-plastic și decorativ-color Interpretare decorativă Figura masculina nud cu miscare complicata in interior, cu draperii in culori deschise Schema de culori compozițională Interpretare decorativă Lista manualelor, ghidurilor și materialelor utilizate în procesul educațional Colecții de machete demonstrative, modele, postere Biblioteca foto-diapozitive-video pe secțiuni ale cursului Materialele fondului celor mai bune lucrări studențești [ ] Munca independentă a studenților ( ore) Munca independentă a studenților include un studiu aprofundat al subiectelor individuale din curs care nu sunt dezvăluite în cadrul materialului de curs Compoziția paletei, culorile primare și secundare, culorile complementare, paletele spectrale și pământești limitate, dependența compoziției picturale de forma și proporțiile planului tabloului, cerințele pentru structura țesăturii picturale, stratul de vopsea și textura materialului plan de imagine ( ore) Sarcini pentru munca independenta: Denumiri de pigmenți colorați, determinarea transparenței culorilor, metode de amestecare a culorilor, schițe de compoziții pe temele programului Cursuri speciale de autoinstruire, prevăzute cu literatura metodologică a catedrei Pictură și grafică de șevalet ( , ore) Grafică arhitecturală color ( ore) Pictură decorativă ( ore) Pictură în aer liber Tehnica și tehnologia muncii din natură ( ore) Culoare în compoziție volum-spațială și în arhitectură ( ore) Fantezie arhitecturală (ca gen de pictură de șevalet și ca compoziție sintetică arhitecturală și artistică) ( ore) Pregătire pentru prelegeri ( , x = , ore) Pregătire pentru certificările curente ( х х = ore) Pregătire pentru exerciții practice ( ore) Pregătirea include: lucru cu surse literare ( ore); lucru cu schițe ( ore); lucrați cu partea grafică și picturală ( ore) [ ] Munca independentă a studenților este o parte importantă și integrantă a procesului de predare a picturii și a colorării arhitecturale Concluzie Un studiu aprofundat și amănunțit al naturii, dezvoltarea metodelor tehnice și a mijloacelor de exprimare (linie, formă, culoare, plan etc ), menite să ridice nivelul și calitatea lucrărilor de pictură educațională, se află în centrul scoala de arta ruseasca Fluența în tehnicile de alfabetizare vizuală îmbogățește, extinde și adâncește potențialul creativ în îndeplinirea sarcinilor de orice fel, gen, direcție Dacă vorbim de artă, care aparține într-o mai mare măsură domeniului sentimentelor, emoțiilor, de multe ori trebuie să facem comparații, sinonime Poate de aceea nu este ușor să răspunzi la toate acele întrebări care apar inevitabil în procesul de predare a picturii, deoarece necesită soluții practice și, mai ales, vizibilitate Dificultatea de a percepe unele dintre prevederile teoriei picturii este parțial compensată de ilustrațiile picturilor incluse în acest manual Cu toată dorința autorilor de a prezenta materialul cu privire la succesiunea metodologică a implementării sarcinilor educaționale din ce în ce mai complexe, în modul cel mai complet și detaliat, sfătuim elevii să facă referire la literatura recomandată în acest manual Studiul teoriei picturii va crea o bază solidă pentru creșterea creativă în continuare în implementarea sarcinilor practice nu numai în pictură, ci și în domeniul compoziției, al designului arhitectural și al designului Persistența și dragostea pentru artă vor ajuta la depășirea tuturor dificultăților pe drumul spre auto-îmbunătățire și stăpânire „Arta înaltă și serioasă a picturii nu poate exista fără știință Știința în cea mai înaltă manifestare se transformă în artă P P Chistyakov [ ] Lectură recomandată Vizer, V V Pictura: Fundamentele peisajului [Text] / V V Vizer - Sankt Petersburg: ID - Peter, Vizer, V V Pictura: Fundamentele unui portret [Text] / V V Vizer - Sankt Petersburg: ID - Peter, Vizer, V V Scrierea picturală: Sistemul de culori în artele plastice [Text] / V V Vizer - Sankt Petersburg: ID - Peter, Kandinsky, V V Punct și linie pe plan [Text] / V V Vizer - Sankt Petersburg: Editura „Azbuka-clasici”, Pavlychev, V P Tehnica picturii cu vopsele diluate cu apă [Text]: manual / V P Pavlychev - Vladimir: VGPU, Shentsova, O M Fundamentele științei culorii Pictură și colorare arhitecturală [Text]: manual în direcția „Arhitectură” / O M Shentsova - Magnitogorsk: Centrul de editare al MSTU, Revyakin, P P Tehnica picturii cu acuarelă [Text] / P P Revyakin - M , Zaitsev, K G Grafică arhitecturală modernă [Text] / K G Zaitsev - M , Efimov, A V Colorarea orașului [Text] / A V Efimov - M , Volkov, N N Culoare în pictură [Text] / N N Volkov - M , Volkov, N N Compoziție în pictură [Text] / N N Volkov -M , Stepanov, G P Culoarea în interior [Text] / G P Stepanov - Kiev, Stepanov, G P Interacțiunea artelor [Text] / G P Stepanov - L , Ivens, R M Introducere în teoria culorii [Text] / R M Ivens - M , Kudryashov, K V Probleme ale limbajului figurativ al arhitectului [Text] / K V Kudryashov - L Brisetzer - M , Minart, M Lumină și culoare în natură [Text] / M Minart - M , Raushenbakh, B V Sisteme de perspectivă în artele plastice Teoria perspectivei generale [Text] / BV Raushenbakh - M , Talkovsky, VG //Arhitectură, construcție, proiectare De la pictură la arhitectură [Text] / V G Talkovsky, V F Orlovsky, Yu V Grigoriev, A M Kosogov, V S Atanov, V P Tukanov - M , Itten, N Arta culorii [Text] / N Itten - M , Viger, J Pictura și mijloacele ei [Text] / J Viger - M , Zhegin, L F Limbajul reprezentării picturale [Text] / L F Zhe-gin - M , Alekseev, S S Despre culoare [Text] / S S Alekseev - M , Lista literaturii folosite Leroi-Gourhan A Le geste Vol Pesterev, V V Documente de delimitare: problema interpretării [Text] / V V Pesterev // Materiale ale celor VI lecturi istorice și pedagogice ale Rusiei - Ekaterinburg, USPU și alții, Podosinov, A V Ex oriente lux! Orientarea către punctele cardinale din culturile arhaice ale Eurasiei [Text] / A V Podosinov - M : Limbi ale culturii ruse, Enikeev, M I Psihologie generală și socială [Text]: manual pentru universități M I Enikeev - M : NORMA-INFRA-M, Anastasi, A Testare psihologică [Text] / A Anastasi, S Urbina - Sankt Petersburg: Peter, Burlachuk, L F Psihodiagnostic [Text] / L F Burlachuk - Sankt Petersburg: Peter, Vekker, L M Procese psihologice [Text] / L M Vekker - M , - T Piaget, J Vorbirea și gândirea copilului [Text] / J Piaget - M : Pedagogie-presă, Prokhorov, S A Componentele spațiale ale lumii umane multidimensionale [Text]: dis / S A Prokhorov - Barnaul, Efimov, A V Colorarea orașului [Text] / A V Efimov - M , Masters of Art about Art [Text] - M , - T Beschastnov, N P Pictura [Text] / N P Beschastnov, V Ya Kulakov, I N Stor, Yu S Avdeev, G M Guseynov, V B Dyminskiy, A S Sheboldaev - M , Utilizarea științei culorii în industria textilă [Text]: Sat Art / Ed L I Belenky și N S Ovechkis - M , - Partea Alekseev, S S Știința culorii [Text] / S S Alekseev - M , Leonardo da Vinci O carte despre pictură [Text] / Leonardo da Vinci - M , Zaitsev, A S Știința culorii și a picturii [Text] / A S Zaitsev -M , Kozlov, V N Fundamentele designului artistic al produselor textile [Text] / V N Kozlov - M , Shugaev, V M Ornament pe țesătură [Text] / V M Shugaev - M , Hegel, G V F Estetica [Text] / G V F Hegel - M , -T unu Yuon, K F Despre artă [Text] / K F Yuon - M , - T Volkov, N N Culoarea în pictură - M , Kirtser, Yu M Desen și pictură [Text]: un ghid practic / Yu M Kirtser - M : Liceu, Lichtenstadt, W O Goethe Pr , Gorbenko, A A Pictură în acuarelă pentru arhitecți [Text] / A A Gorbenko - K : Budivelnik, Acuarelă rusă în colecția Schitului de Stat Album - M : Arte vizuale, Vilenkin, V Ya Amedeo Modigliani [Text] / V Ya Modigliani -M : Art, Denis Chevalier Picasso perioadele albastru și trandafir Ufficipress, SALugano, Jack Lindsay Paul Cezanne [Text] / Jack Lindsay - M : Art, Nikolai Jukov Album - M : Arte vizuale Acuarelă sovietică modernă - M : Arte vizuale, Scoala de Arte Plastice - M : Arte vizuale, Kazimir Malevici Artist și teoretician Album - M : Artist sovietic, Salvador Dali Jurnalul unui geniu - M : Art, Platonova, N I Dicționar enciclopedic al unui tânăr artist [Text] / N I Platonova, V D Sinyukov - M : Pedagogie Surse Shadurin, A V Standard educațional al disciplinei „Pictură și colorare arhitecturală” STP - Materiale ale fondului electronic de lucrări educaționale despre pictură de către studenții InArchDiz AltSTU Prokhorov S „Pictură” Album Barnaul: Editura AltGTU, Baryshnikov V L Programul disciplinei „Pictură” Glosar * Contur - contururile liniare ale figurii reprezentate, conturul acesteia Un autoportret este un portret în care artistul se înfățișează pe sine Adaptarea este proprietatea ochiului de a se adapta la anumite condiții de iluminare Există adaptări la lumină, întuneric și, de asemenea, la culoare Particularitatea acestuia din urmă constă în adaptabilitatea ochiului de a nu observa culoarea luminii pe obiecte în primele secunde și de a deveni constantă după - minute Adaptarea culorii se referă la oboseala de culoare, care se exprimă prin faptul că, atunci când se uită la două nuanțe de culoare diferite de ceva timp, acestea încep să pară la fel Academismul – format în secolele XVI-XIX o direcţie bazată pe aderarea dogmatică la formele exterioare ale artei clasice Academismul a contribuit la sistematizarea educației artistice, la consolidarea tradițiilor clasice, care le-a transformat însă într-un sistem de canoane și prescripții „eterne” Considerând realitatea modernă nedemnă de arta „înaltă”, academismul i s-a opus cu forme de frumusețe atemporale și nenaționale, imagini idealizate, intrigi departe de realitate (din mitologia antică, Biblie, istoria antică) Sub influența puternică a artiștilor realiști, academismul s-a dezintegrat și s-a schimbat (în secolul al XX-lea într-o serie de țări a fost actualizat sub formele neoclasicismului) Vopselele pe bază de apă sunt realizate din pigmenți măcinați fin amestecați cu gumă, dextrină, glicerină, uneori cu miere sau sirop de zahăr; disponibil uscat, semi-crud sau semi-lichid Acuarela poate fi scrisă pe hârtie uscată și umedă Adesea, acuarela este folosită în combinație cu guașă, tempera, cărbune Accent - o tehnică de subliniere cu culoare, lumină, linie sau locație în spațiu a unei figuri ale feței, obiectului, detaliului de imagine la care privitorul trebuie să fie atent Alla prima este o tehnică artistică în pictură, constând în faptul că tabloul este pictat fără înregistrare prealabilă și subvopsire Anatomia plastică este o ramură a anatomiei care studiază proporțiile corpului uman, dependența formelor externe ale corpului de structura lor internă și modificările care apar ca urmare a mișcării Atenția principală se atrage asupra structurii scheletului, mușchilor corpului, asupra caracteristicilor conexiunii dintre oase și mușchi Glosarul a fost întocmit folosind materiale din ghidul practic de Yu M Kirtser [ ] Animalist este un artist care și-a dedicat opera în principal reprezentării animalelor Asimetrie - vezi Simetrie Culori acromatice - alb, gri, negru; diferă doar prin luminozitate și sunt lipsite de tonul de culoare Stralucirea este un element al clarobscurului Cel mai ușor loc de pe suprafața iluminată (strălucitoare) a obiectului Odată cu schimbarea punctului de vedere, strălucirea își schimbă locația pe forma obiectului Valer este un concept asociat în pictură cu luminozitatea culorii Acest termen se referă de obicei la cele mai subtile tranziții de lumină și umbră, care sunt determinate de condițiile specifice de iluminare și de mediul aerian Opțiune - repetarea de către autor a lucrării sau a oricărei părți (detalii) acesteia cu unele modificări, inclusiv modificări aduse compoziției sau schemei de culori a imaginii sau gesturilor și ipostazei persoanelor reprezentate, decorului unui model viu sau obiecte; cu o schimbare a punctului de vedere asupra unui anumit obiect etc În compoziția intrării, există și o schimbare completă a imaginii, păstrând în același timp conținutul În toate condițiile, varianta presupune prezența unui anumit grad de similitudine cu originalul O viziune picturală este o viziune și înțelegere a relațiilor de culoare ale naturii, ținând cont de influența mediului și a stării generale de iluminare, care este caracteristică naturii la momentul reprezentării acesteia Viziunea artistică este capacitatea de a da evaluarea estetică necesară a calităților inerente naturii Înainte de a înfățișa natura, artistul vede deja în trăsăturile sale principale o soluție picturală figurativă, ținând cont de un anumit material Vitraliu - pictură pe sticlă cu vopsele transparente sau un ornament alcătuit din bucăți de sticlă multicoloră prinse cu o legătură metalică; servește la umplerea deschiderilor de ferestre și uși Razele de lumină care pătrund prin sticlă capătă luminozitate sporită și formează un joc de reflexii de culoare în interior Perspectivă aeriană - o schimbare a culorii, formei și gradului de iluminare a obiectelor care are loc pe măsură ce natura se îndepărtează de ochii observatorului, datorită creșterii decalajului lumină-aer dintre observator și obiect Percepția vizuală este procesul de reflectare a obiectelor și fenomenelor realității în toată varietatea proprietăților lor care afectează direct organele vederii Percepția vizuală este însoțită de sentimente asociative, un sentiment de frumusețe, care sunt asociate cu experiența personală a experiențelor senzoriale din impactul mediului Culoarea gamma - culorile care predomină într-o lucrare dată și determină natura soluției sale picturale Armonia - conexiune, armonie, unitate, proporționalitate În artele vizuale - o combinație de forme, relația de părți sau culori În pictură - corespondența detaliilor cu întregul, unitatea de culoare Armonia are un efect pozitiv asupra percepției vizuale Grisaille - o tehnică de execuție și o lucrare realizată cu o singură pensulă (în mare parte neagră sau maro); imaginea este creată pe baza relațiilor tonale (tonuri de diferite grade de luminozitate) Grund - un strat subțire dintr-o compoziție specială (adeziv, ulei, emulsie) aplicat peste pânză sau carton pentru a conferi suprafeței acestora proprietățile de culoare și textura dorite și pentru a limita absorbția excesivă a liantului (ulei) Gouache este o vopsea pe bază de apă cu o opacitate mare Vopselele se luminează rapid după uscare și este nevoie de ceva experiență pentru a prevedea gradul de schimbare a tonului și culorii lor Ei scriu cu vopsele de guașă pe hârtie, carton, placaj Lucrările au o suprafață catifelată mată Arta decorativă și aplicată este un fel de artă plastică, strâns legată de viața oamenilor și, prin urmare, folosind tradițiile populare Mijloacele artistice sunt de obicei subordonate scopului practic al obiectului și sunt determinate de caracteristicile materialului și tehnicii Detalierea - studiul atent al detaliilor imaginii În funcție de sarcina pe care artistul și-o stabilește și de maniera sa creativă, gradul de detaliu poate fi diferit Detaliu - ) element; ) un detaliu care clarifică caracteristicile imaginii; ) o parte mai puțin semnificativă a lucrării; ) fragment Deformare - modificarea formei specifice din imagine; folosită ca tehnică artistică care sporește expresivitatea imaginii Este folosit pe scară largă în caricatură, dar se găsește și în pictura și sculptura de șevalet Design - vezi Estetica tehnica Dinamismul - în artele plastice: mișcare, lipsă de odihnă Aici nu este întotdeauna o imagine a mișcării - o acțiune fizică - care este o mișcare în spațiu, ci și dinamica internă a imaginii, atât la ființe vii, cât și la obiecte neînsuflețite Dinamismul se realizează prin rezolvarea compozițională, interpretarea formelor și modul de execuție Culori complementare - două culori care dau alb atunci când sunt amestecate optic (roșu cu verde-albăstrui, portocaliu cu cyan, galben cu albastru, violet cu galben-verzui, verde cu magenta) Atunci când aceste perechi de culori complementare sunt amestecate mecanic, ele sunt obținute din umbre cu saturație redusă Culorile complementare sunt adesea numite contrastante Genul este un concept care unește lucrări pe baza unor teme similare În artele vizuale, se disting genurile de natură moartă, interior, peisaj, portretul unei imagini de complot Genul este cotidian, istoric, luptă Pictura este unul dintre principalele tipuri de arte plastice, care transmite diversitatea multicoloră a lumii înconjurătoare După tehnica de execuție, pictura se împarte în ulei, tempera, frescă, ceară, mozaic, vitraliu, acuarelă, guașă, pastel După gen, se disting pictura de șevalet, monumentală, decorativă, teatrală și decorativă, pictura în miniatură Pictura decorativă - concepută pentru a decora arhitectura sau produse Acţionând în unitate cu compoziţia lor tridimensională, devine elementul lor, accentuează expresivitatea compoziţiei sau o transformă vizual, introducând noi relaţii de scară, ritm, culoare Pictura în miniatură - opere de artă plastică, caracterizate prin dimensiuni reduse și subtilitatea tehnicilor artistice Miniatura cărții a apărut în cărțile scrise de mână și a fost foarte dezvoltată de la începutul tipăririi Miniatura portretului apare în Renaștere Acesta este un fel de portret pictural de format mic; realizat cu guașă, acuarelă pe pergament, carton, hârtie, fildeș, uneori ulei pe metal, vopsele ceramice pe porțelan, dar și în tehnica emailului Pictura monumentală este un tip special de pictură la scară largă, care decorează pereții și tavanele structurilor arhitecturale - frescă, mozaic, panou Pictura de șevalet este o lucrare de pictură care are un caracter și un sens independent Valoarea ideologică și artistică a unei opere nu se modifică în funcție de locul în care se află, deși sunetul ei artistic depinde de condițiile de expunere Pictura teatrală și decorativă este folosită pentru a crea o imagine vizuală a unui spectacol prin decor, costume, machiaj și iluminare La baza acesteia se află schițele artistului, care ajută la dezvăluirea mai profundă a conținutului spectacolului, pentru a activa percepția publicului asupra a ceea ce se întâmplă pe scenă Pictura umedă este o tehnică folosită în pictura în ulei și acuarelă Când lucrați cu ulei, este necesar să terminați lucrarea înainte ca vopselele să se usuce și să excludeți etape precum vopsirea sub vopsire, glazura și reînregistrarea În acuarelă, înainte de a începe lucrul pe hârtie brută, umeziți uniform cu apă Când apa se absoarbe în hârtie și puțin uscat, începe să scrii Mijloacele de vopsea, situate pe o suprafață umedă, se estompează, se îmbină unele cu altele, creează tranziții netede Astfel, puteți obține moliciunea în transferul contururilor obiectelor, aerisirea și spațialitatea imaginii Ofilirea - modificări ale stratului de vopsea, ca urmare a cărora o parte a suprafeței imaginii sau studiului devine mată, își pierde strălucirea și sonoritatea culorilor Uscăciunea apare din lipsa unui liant în vopsea - ulei care s-a înmuiat în pământ sau din diluarea excesivă a vopselelor cu un solvent, precum și din aplicarea vopselei pe un strat de vopsea care nu este complet uscat Finalizarea este o astfel de etapă a lucrării la o lucrare când se atinge cea mai mare completitudine a întruchipării ideii creative sau, într-un sens mai restrâns, atunci când o anumită sarcină picturală este finalizată O schiță este un desen din viață, realizat mai ales în afara atelierului, cu scopul de a colecta material pentru o muncă mai semnificativă sau ca exercițiu Spre deosebire de o schiță similară din punct de vedere al mijloacelor tehnice, execuția unei schițe poate fi foarte detaliată Idealizare: în artă - o abatere de la adevărul vieții datorată înfrumusețării intenționate sau involuntare de către artist a subiectului imaginii De obicei, idealizarea se manifestă prin exagerarea și absolutizarea principiului pozitiv ca un fel de perfecțiune finală, presupusa deja atinsă; în netezirea contradicțiilor și conflictelor vieții; în întruchiparea unui ideal abstract, supranatural și așa mai departe Ideea este ideea principală a operei, care determină conținutul și structura figurativă a acesteia, exprimată în forma corespunzătoare Arte plastice - pictură, grafică, sculptură Unele dintre ele includ, de asemenea, arte și meșteșuguri Toate reflectă realitatea în imagini vizuale vizuale Artele vizuale sunt uneori numite arte spațiale deoarece recreează forme vizibile în spațiul real sau convențional Spre deosebire de artele temporale (muzică, teatru, cinema), în care acțiunea se dezvoltă de-a lungul timpului, în operele de artă plastică, în fiecare caz concret, este posibil să se înfățișeze un singur moment anume Deja în antichitate, artiștii au căutat să depășească limitele artelor vizuale în acest sens (de exemplu, înfățișând mai multe episoade din viața unei persoane într-o singură imagine în același timp) Aici sunt incluse și „mărci” în icoane, triptice, care arată diverse momente ale unei mișcări în mai multe figuri, sau dinamismul construcției compoziționale Cu suficientă îndemânare, artistul reușește să dea o idee despre ceea ce s-a întâmplat înainte și ce se va întâmpla mai târziu În fiecare dintre tipurile de arte plastice există mijloace artistice inerente numai lui Iluzorie - asemănarea imaginii cu natura, învecinată cu o iluzie optică Uneori folosit ca dispozitiv artistic, de exemplu, în picturile monumentale pe tavan și perete pentru a crea impresia de adâncime mai mare a spațiului și dimensiuni mai mari ale încăperii Adesea, natura iluzorie se manifestă printr-un transfer neobișnuit de precis al calităților materiale ale obiectelor Datorită naturii iluzorii, expresivitatea artistică a operei și profunzimea conținutului acesteia se pot pierde Acest lucru se întâmplă în acele cazuri când într-o lucrare suficient de serioasă și profundă în design, dorința de similitudine externă ascunde principalul lucru Impresionismul (tradus din franceză - impresie) este o tendință în artă din ultima treime a secolului al XIX-lea și începutul secolului al XX-lea Impresionismul continuă ceea ce arta realistă a început la mijlocul secolului al XIX-lea eliberarea de convențiile clasicismului, romantismului și academicismului, afirmă frumusețea realității cotidiene, motive simple, realizează o autenticitate vie a imaginii Interiorul este o vedere interioară, spațiul interior al unei clădiri, orice cameră, precum și reprezentarea acesteia în artă Interiorul este înțeles ca spațiul interior cu toate elementele sale: decor, draperii, tablouri, fresce, ustensile etc Un tablou este un tablou care are propriul său scop Imaginile variază în funcție de gen Spre deosebire de o schiță, o imagine poate reflecta realitatea cu cea mai mare profunzime, într-o formă completă și gândită în general și în detalii Contur - vezi Contur Copierea este procesul de obținere a copiilor unui desen sau desen; se poate face în diverse moduri: prin perforare, trasare, strângere, redesenare la lumină, redesenare de-a lungul rețelei, precum și folosind un pantograf și un epidiascop Pictura în corpus - pictură realizată cu linii dese, groase; straturile sale colorate sunt opace și au adesea o textură în relief Kroki este o schiță rapidă din natură, mai rar o fixare rapidă a unei idei compoziționale sub forma unui desen În termeni generali, termenul „Kroki” este apropiat de termenul mai larg „Sketch” Lacuri - utilizate pentru amorsare, pentru a proteja pânza de pătrunderea uleiului din vopsele în bază și pentru a evita uscarea; aplicat pe stratul de vopsea întărit înainte de lucrări ulterioare pentru o mai bună lipire a straturilor și acoperă lucrarea finită pentru a proteja imaginea de praf, funingine și gaze atmosferice nocive În același timp, lacul sporește saturația culorilor Pentru a face picturile mai puțin întunecate, este mai bine acoperiți cu lacuri de terebentină decât cu lacuri de ulei Lac-fixant fixează lucrări realizate cu cărbune, sangvin, pasteluri, acuarele Sculptarea formelor - vezi Modelare Glazura este o tehnică artistică în pictură, care folosește transparența culorilor Glazura este folosită în pictură pentru a da culorii noi nuanțe de culoare, uneori pentru a crea o nouă culoare (derivată), precum și pentru a spori sau a înăbuși intensitatea culorii Glazura este foarte comună în pictura cu acuarelă În pictura în ulei, glazura a fost folosită pe scară largă de către vechii maeștri Perspectivă liniară - vezi perspectiva Culoare locală - I) o culoare caracteristică culorii unui obiect dat; schimbare constantă sub influența luminii, aerului, culorilor din jur etc ; ) în pictură - luate în principalele relații mari cu culorile vecine, fără o identificare detaliată a nuanțelor de culoare Un frotiu este o urmă de pensulă cu vopsea lăsată pe o bază (pânză, carton etc ) Tehnica picturii cu lovituri este foarte diversă și depinde de stilul individual al artistului, de sarcina pe care și-o propune, de caracteristicile și proprietățile materialului în care lucrează Modalitate - acest concept determină în principal trăsăturile operei artistului, metodele sale individuale de lucru într-o anumită tehnică Vopsele în ulei - coloranți amestecați cu ulei vegetal: semințe de in (în principal), mac sau nuc Vopselele în ulei se întăresc treptat sub influența luminii și a aerului Baza (pânză, lemn, carton) pentru a le lucra cu vopsele în ulei este amorsată în avans Materialitatea este transferul calităților materiale ale unui obiect prin relațiile sale tonale și cromatice, natura clarobscurului, strălucirea și reflexiile Vopsirea multistrat este cel mai important tip tehnic de pictură în ulei, necesitând împărțirea lucrării într-un număr de etape succesive (subvopsire, înregistrare, vitrare), separate prin pauze pentru uscarea completă a vopselei Atunci când executați o compoziție tematică mare, precum și în timpul lucrului pe termen lung, în general, pictura în mai multe straturi este singura tehnică de pictură în ulei cu drepturi depline Modelare - transferul de relief, forma obiectelor și figurilor descrise în condițiile unui anumit iluminat În figură, modelarea se realizează în ton (chiaroscuro), ținând cont de schimbarea perspectivei în forme În pictură, forma este modelată de culoare, deoarece aici părțile tonale și cele de culoare sunt indisolubil legate Gradul de modelare este determinat de conținutul lucrării și de intenția artistului Model - un obiect, un subiect al imaginii, mai ales natura vie, în principal o persoană Mozaicul este unul dintre tipurile de pictură monumentală Imaginea este alcătuită din multe piese multicolore de pietre naturale, sticlă colorată (smalt), plăci ceramice și alte materiale solide, strâns între ele și atașate de bază (perete, tavan etc ) folosind mastic special, ciment și alte substanțe de legătură Un mozaic compus din particule mici, în mare parte identice ca mărime, este numit bizantin În mozaicurile florentine, imaginea este alcătuită din piese mai mari, cel mai adesea pietre naturale Bucățile de piatră sunt tăiate în conformitate cu părțile desenului pe care este creată lucrarea și au o formă și o dimensiune diferită Mozaicul este numit și o lucrare separată realizată în această tehnică O calitate importantă a unui mozaic este nu numai posibilitățile sale decorative, ci și faptul că nu își pierde puterea de culoare inițială de-a lungul secolelor Un șevalet este un suport, de obicei din lemn, pe care artistul așează o poză, un desen etc în timp ce lucrează Monocrom - o singură culoare Vezi Grisaille Artă monumentală - lucrări concepute în principal pentru percepția în masă Prin decizia lor artistică, aceste lucrări sunt întotdeauna asociate cu structuri arhitecturale sau cu condițiile locului în care este amplasată această lucrare Natura de masă a artei monumentale determină conținutul semnificativ social al operelor sale, care se exprimă în dimensiuni mari și forme mari generalizate Compozițiile în arta monumentală sunt caracterizate de o mare simplitate și claritate a limbajului artistic, expresivitate accentuată a contururilor și siluetelor, claritatea diviziunilor plastice și pete decorative de culoare Pe lângă valoarea lor artistică independentă, operele de artă monumentală joacă și un rol pur decorativ Motivul - ) un obiect al naturii ales de artist pentru imagine, cel mai adesea un peisaj Motivul este un complot care determină momentul culorii și soluției pictural-plastice a unui tablou sau studiu; ) în arte și meșteșuguri - elementul principal al compoziției ornamentale, care poate fi repetat de multe ori Model - o distribuție exactă, luată direct din natură sau din orice lucrare sculpturală Modelele de fructe, legume și alte articole pictate din ceară (sau papier-mâché) sunt uneori folosite ca ajutoare vizuale O schiță este un desen rapid Interpretarea formelor într-o schiță este de obicei foarte generalizată, deoarece scopul său este de a oferi doar o idee generală a naturii Schița are adesea un sens independent, dar pot exista schițe pregătitoare pentru imagine Natura - în artele vizuale, obiecte ale realității (o persoană, obiecte, peisaj etc ), pe care artistul le observă direct atunci când sunt reprezentate În alegerea naturii și interpretarea ei se manifestă atitudinea artistului și sarcina sa creatoare Studii, schițe, schițe, adesea portrete, peisaje, naturi moarte sunt realizate direct din natură Naturalism - ) o direcție în artă care s-a străduit pentru o reproducere obiectiv exactă și nepasională a realității observate Obiectul naturalismului a fost caracterul uman în condiționalitatea sa de natură fiziologică și mediu, înțeles ca mediu direct domestic și material Naturalismul a proclamat neîncrederea în orice fel de ideologie, ceea ce a dus în general la limitarea posibilităților sale artistice Cu toate acestea, invazia adevărului vieții i-a condus pe cei mai buni reprezentanți ai naturalismului la aspectele pozitive pe care le-au contribuit la dezvoltarea culturii artistice Intrând într-o luptă cu optimismul oficial, cu ideologia și morala mic-burgheză, dând dovadă de democratism larg și tendințe critice revelatoare, naturalismul a contribuit la progresul gândirii sociale și viziunii artistice ) Tendințele ideologice și stilistice generate de cultura burgheză, precum și o metodă artistică opusă realismului, exprimată într-o reproducere exterioară vie a realității, dar fără înțelegerea sa ideologică, generalizarea artistică, evaluarea critică și selecția acesteia Cealaltă latură a naturalismului - predilecția pentru reprezentarea autentic faptică a fenomenelor sumbre, umbroase ale vieții, scenele de cruzime și violență, cultul forței agresive, barbare - s-a reflectat în arta fascismului și a altor regimuri recționare Natura moartă este un gen de arte plastice (în principal pictură de șevalet), care este dedicat imaginii lucrurilor din jurul unei persoane, plasate, de regulă, într-un mediu gospodăresc real și organizate compozițional într-un singur grup Pe lângă obiectele neînsuflețite, pot fi înfățișate și obiecte de natură moartă ale faunei sălbatice, izolate de conexiunile naturale și, astfel, transformate într-un lucru (pește pe masă, flori într-o vază etc ) Neoclasicismul este un fenomen artistic din ultima treime a secolelor al XIX-lea și al XX-lea, care se caracterizează printr-un apel la tradițiile artei antice și arta Renașterii Apariția neoclasicismului se datorează dorinței de a opune realității tulburătoare și contradictorii unor valori estetice „eterne” Ideologic și formal Sistemului de curente bazat pe căutarea unei corespondențe directe a unei opere de artă cu realitatea, în neoclasicism, i se opune idealitatea și măreția formelor și imaginilor, „purificate” de conținut istoric concret Fundal neutru - vezi Fundal Nuanță - o nuanță foarte subtilă sau o tranziție foarte ușoară de la lumină la umbră etc Vezi nuanța O imagine este o formă de reflectare a fenomenelor realității în artă, o formă de reproducere artistică a realității În artele vizuale, o imagine este o expresie vizuală senzual concretă a unei idei Volum - imaginea tridimensionalității formei în plan Se realizează prin construcția corectă constructivă și în perspectivă a obiectului Alte mijloace importante de transmitere a volumului pe un plan sunt gradațiile de lumină și umbră, exprimate în culoare: evidențiere, lumină, penumbră, umbră proprie și incidentă, reflex Original - ) în arte plastice - o lucrare care este o creație creativă a artistului; ) orice operă de artă din care s-a făcut o copie Ornament - un model, de obicei distins prin aranjarea ritmică a acelorași motive decorative, care este creat prin prelucrarea și stilizarea imaginilor diverselor obiecte din lumea reală sau din combinații de forme geometrice Ornamentul poate fi realizat în diverse tehnici Întotdeauna servește ca decor pentru obiecte, interioare etc Baza - în pictură și desen - este materialul, suprafața pe care scriu cu vopsele sau desenează Baza poate fi pânză, scândură de lemn, carton, hârtie, suprafață de perete, sticlă, porțelan etc Baza trebuie pregătită special, în diferite moduri pentru diferite tipuri de pictură și desen: acuarele, uleiuri, tempera, fresce etc Relații - relația dintre elementele de imagine care există în natură și este utilizată în crearea de lucrări De exemplu, relația dintre culori și nuanțe (în pictură), tonuri de luminozitate diferită (relații tonale în desen), relația dintre dimensiunile și formele obiectelor (proporții), relațiile spațiale etc Relațiile transmise în lucrările de arta sunt determinate prin metoda comparatiei Spalare - ) tehnica acuarela folosind vopsea sau cerneala foarte lichida; ) primirea decolorării vopselei sau îndepărtarea acesteia de pe hârtie cu o perie înmuiată în apă curată și colectarea vopselei înmuiate cu hârtie absorbantă Nuanța - ) schimbarea culorii naturii sub influența mediului; ) o ușoară diferență de culori în ceea ce privește raportul deschiderii, saturația, nuanta de culoare; ) diferența în orice culoare în timpul trecerii acesteia de la rece la cald și invers Senzația vizuală este rezultatul interacțiunii energiei radiante cu organul vederii și al percepției acestei interacțiuni de către conștiință Drept urmare, o persoană primește o varietate de senzații de lumină și culoare, gradații bogate de culoare care caracterizează forma obiectelor și fenomenele naturale în diferite condiții de iluminare, mediu și spațiu Paleta - ) o placă, cel mai adesea din lemn; pe care artistul așează și amestecă vopsele; ) natura combinațiilor de culori tipice pentru un anumit tablou, pentru lucrările unui anumit artist sau școală de artă Ei spun: „paletă bogată”, „paletă decolorată”, „paletă monotonă” Panorama este o pânză picturală sub forma unei panglici circulare închise Pe pânză în fața imaginii picturale sunt plasate diverse obiecte false reale, care creează iluzia unei tranziții directe a spațiului real al prim-planului în spațiul pictural al imaginii Panorama este situată într-o sală de tablouri special construită pentru aceasta, cu o platformă centrală de vizionare, de obicei întunecată Panou - o lucrare sau sculptură (basorelief) de natură decorativă Este destinat unui loc specific si permanent in interiorul sau pe fatada unei cladiri Panoul servește de obicei la decorarea pereților, tavanelor etc Legătura strânsă cu arhitectura aduce panoul mai aproape de pictura monumentală Dar, spre deosebire de acesta din urmă, panoul este pictat pe pânză atașată de o targă ca un tablou obișnuit de șevalet Pastelurile sunt creioane colorate fără ram făcute din pudră de vopsea Se obțin prin amestecarea pulberii de vopsea cu un adeziv (clei de cireșe, dextrină, gelatină, cazeină) Lucrați cu pastel pe hârtie, carton sau pânză Vopselele sunt aplicate cu lovituri, ca într-un desen, sau frecate cu degetele cu umbrire, ceea ce vă permite să obțineți cele mai fine nuanțe colorate și cele mai delicate tranziții de culoare, o suprafață mată catifelată Atunci când lucrați cu pastel, straturile de vopsea pot fi îndepărtate sau suprapuse cu ușurință, deoarece sunt răzuite liber de pe pământ Lucrările realizate în pastel sunt de obicei fixate cu o soluție specială Pastositatea este o metodă de scriere picturală, când vopseaua este aplicată în linii groase, în relief Folosit în pictura în ulei și tempera Peisaj - vedere, imagine a oricărei zone; în pictură, în grafică, un gen și o lucrare separată în care subiectul principal al imaginii este natura Perspectivă - ) schimbarea aparentă a formelor și dimensiunilor obiectelor și a culorii acestora la distanță; ) o știință care studiază trăsăturile și modelele de percepție de către ochiul uman a formelor situate în spațiu și stabilește legile imaginii acestor forme pe un plan Folosirea legilor perspectivei ajută la înfățișarea obiectelor așa cum le vedem în spațiul real Perspectiva liniară determină distorsiunile optice ale formelor, obiectelor, dimensiunilor și proporțiilor acestora, cauzate de reducerea perspectivei lor În practica artistică este comună așa-numita observație în perspectivă, adică imaginea „prin ochi” a diferitelor forme de obiecte Perspectiva aeriană determină schimbarea culorii, formei și gradului de iluminare a obiectelor care are loc pe măsură ce natura se îndepărtează de ochii observatorului, datorită creșterii decalajului lumină-aer dintre observator și obiect Planuri spațiale - ) la observarea naturii, secțiuni de spațiu divizate condiționat situate la distanțe diferite de observator; ) părți ale imaginii, diferite ca grad de îndepărtare în adâncimea spațiului descris în ea De obicei, există mai multe planuri: primul, al doilea, al treilea sau în față, mijloc, departe Numărul lor poate fi diferit și depinde de obiectul care este reprezentat și de ideea creativă Plastic - ) arta modelării formelor în sculptură, desen și pictură; ) în sens larg - expresivitatea tehnicilor de pictură, arta, libertatea și ușurința în lucrul cu pensula în pictură; ) expresivitatea formei în sculptură și în reprezentările grafice și picturale Plasticitate - în operele diferitelor tipuri de artă: frumusețe deosebită, integritate, subtilitate și expresivitate a modelării și a schemei de culori a formelor, bogăția culorilor și a tranzițiilor tonale, precum și interconectarea armonică și expresivitatea maselor, formelor, a acestora linii și siluete în compoziție Plein air - lucrați în aer liber în condiții naturale, și nu între pereții atelierului Termenul „plein air” este de obicei folosit în relație cu peisajul, precum și pentru a se referi la lucrări de orice fel de pictură, care se remarcă prin varietatea și complexitatea relațiilor de culoare și tonuri și care transmit bine mediul de lumină și aer Subvopsirea este una dintre etapele inițiale ale lucrării pe o pictură, în principal în pictura în ulei multistrat Dar vopsirea preliminară poate fi făcută atunci când se lucrează în alte tipuri de tehnică de pictură Underpainting este prima așezare a stratului de vopsea, în care artistul găsește o schemă generalizată de culori a tabloului sau oferă modelarea formelor obiectelor cu clarobscur În același timp, în funcție de sarcină, vopseaua poate fi color sau monocromă, monofonic, precum și scris într-un strat subțire de vopsea (frecare) sau relativ pastos Targa - scop - pentru a ține pânza pe care artistul pictează un tablou Starea întinsă a pânzei este asigurată de prinderea nerigidă a scândurilor de lemn ale targii Cu o fixare oarbă a colțurilor targii, este dificil să corectați căderea pânzei de la umezeală Pe lamelele subcadrului se realizează teșiri direcționate în interiorul subcadrului Penumbra este unul dintre elementele clarobscurului Penumbra, atât în natură, cât și în operele de artă, este o gradație de clarobscur pe suprafața unui obiect, intermediară între lumină și umbra adâncă Semiton - un ton de tranziție între două tonuri adiacente cu contrast scăzut în partea iluminată a subiectului În operele de artă: un mijloc de expresivitate a imaginii artistice Folosirea unui semiton contribuie la o mai mare subtilitate în modelarea formelor, o mai mare moliciune a tranzițiilor ton-la-ton Portret - un gen de artă plastică, precum și o lucrare dedicată imaginii unei anumite persoane sau a mai multor persoane (pereche, portret de grup etc ) Înregistrare - în tehnica picturii în ulei, etapa principală este execuția unei pânze mari, care urmează subvopsirea, precedând vitrajul Numărul de înscrieri depinde de progresul lucrării artistului; fiecare dintre ele se termină cu uscarea completă a vopselei Într-un sens larg și inexact al cuvântului, subvopsirea, precum și orice prelucrare a unei pânze deja terminate sau a părții sale, este uneori numită înregistrare Proporția este o măsură a părților, raportul dintre dimensiunile părților între ele și față de întreg În artele vizuale, proporțiile sunt diverse Artistul se ocupă de diferite tipuri de proporții Ele determină nu numai construcția formelor figurilor și obiectelor, ci și construcția compozițională a lucrărilor Aceasta include găsirea formatului adecvat de plan al foii, raportul dintre dimensiunile imaginii și fundal, raportul dintre mase, grupări, forme între ele etc Arte spațiale - vezi Arte vizuale Profil - o vedere a oricărei creaturi vii sau obiect într-o poziție laterală Diluanți - pentru acuarele și vopselele cu guașă, singurul diluant este apa Pentru diluarea vopselelor în ulei se folosesc compoziții de origine terebentină sau un produs petrolier amestecat cu alcool sau ulei de in Scurtizarea este o reducere de perspectivă a formelor vii și obiective, schimbându-le în mod semnificativ aspectul Unghiul este determinat de punctul de vedere asupra naturii (vedere de sus, de jos, de aproape etc ), precum și de însăși poziția naturii în spațiu Un cadru este un cadru pentru un tablou creat de un artist Completează compoziția, îi conferă unitate, îndreaptă atenția privitorului către opera în sine Rama este o parte esentiala a compozitiei picturale, pictata in culori deschise si inchise de diferite nuante Există rame cu motive plastice bogate, ornamente florale sau geometrice convenționale Realismul în artă este o reflectare veridică, obiectivă a realității prin mijloace specifice inerente unuia sau altui tip de creativitate artistică În cursul dezvoltării artei, realismul dobândește forme istorice concrete și metode creative (de exemplu, realismul iluminist, realismul critic, în URSS - realismul socialist, în arta străină a secolului XX - fotorealismul, hiperrealismul) Aceste metode, legate în principal de continuitate, au propriile lor trăsături caracteristice Manifestările tendințelor realiste sunt, de asemenea, diferite în diferite tipuri și genuri de artă O imagine în relief este o modelare energetică a unei forme tridimensionale în ton sau culoare Reflex - ) în pictură, o nuanță de culoare a unui obiect mai puternic iluminat pe suprafața adiacentă acestuia Reflexele de culoare rezultă din reflectarea razelor de lumină de la obiectele din jur; ) în figură - reflectarea luminii de pe suprafața unui obiect în partea umbrită a altuia Ritmul este una dintre caracteristicile construcției compoziționale a lucrărilor Cel mai simplu tip de ritm este alternarea sau repetarea uniformă a oricăror părți (obiecte, forme, elemente de model, culori etc ); cel mai adesea manifestată în monumente, arte și meșteșuguri și arhitectură În lucrările de pictură, grafică și sculptură, manifestarea ritmului este mai complexă Aici contribuie adesea la crearea unei anumite dispoziții în imagine, datorită lui se realizează o mai mare integritate și coerență a părților compoziției și impactul acesteia asupra privitorului este sporit Ritmul se manifestă adesea în variante de gesturi, mișcări și grupări compoziționale de figuri, în repetări și variante de pete de lumină și culoare, precum și în alternanță la plasarea unor părți mai mari ale imaginii în spațiu, care sunt elemente semnificative ale compoziției Lumina este un element al clarobscurului în artele plastice Atât în natură, cât și în operele de artă, termenul servește la desemnarea părților cele mai iluminate ale suprafeței Luminozitatea este un grad comparativ de diferență față de întuneric: cu cât mai departe de întuneric, cu atât mai mare este luminozitatea culorii Diafragma este un termen legat de clarobscur În pictură, gradul de saturație a culorii cu lumină, gradul comparativ de luminozitate al unei culori în raport cu alte tonuri de culoare învecinate În grafic - gradul de luminozitate al unui ton în raport cu altul, situat lângă acesta Chiaroscuro - gradații de lumină și întuneric, raportul dintre lumină și umbră pe formă Chiaroscurul este unul dintre mijloacele de construcție compozițională și de exprimare a ideii operei Datorită clarobscurului, trăsăturile plastice ale naturii sunt percepute vizual și transmise în lucrare În natură, natura clarobscurului depinde de trăsăturile formei și ale materialului obiectului În operele de artă, clarobscurul este supus unei soluții tonale generale Gradații ale clarobscurului: lumină, umbră, penumbră, reflex, evidențiere Liant - un liant (clei, ulei, var stins, gălbenuș de ou), cu ajutorul căruia particulele de pigment sunt interconectate și fixate pe suprafața solului, formând un strat de vopsea Tipurile de pictură - frescă, pictură în ulei, tempera - diferă tocmai în compoziția liantului, deși pigmentul, de regulă, este „același O sesiune este o perioadă de timp necesară pentru o anumită afacere (de exemplu, poze) Un artist poate picta un studiu într-o singură sesiune folosind metoda Alla Prima, dar finalizarea lucrării poate necesita două, trei sau mai multe sesiuni Siluetă - un profil de umbră, un contur, un contur al unui obiect, o imagine plană într-o singură culoare a unui obiect sau a unei persoane (întunecat pe un fundal deschis, deschis pe unul întunecat), desenat sau decupat din hârtie sau alt material O siluetă este conturul general al unei figuri sau al unui obiect din natură În operele de artă, acest tip de figuri sau obiecte, în care forma lor este percepută fără detalii și o tridimensionalitate pronunțată, sau arată complet plat Astfel, silueta devine o figură plasată împotriva luminii O siluetă este denumită și toate imaginile de profil întunecate în grafică Un simbol este o imagine care exprimă alegoric un concept larg sau o idee abstractă Simetria este o astfel de structură a unui obiect sau compoziție a unei opere, în care părțile omogene sunt situate la aceeași distanță de axa centrală a oricărui obiect care ocupă o poziție centrală în raport cu acestea O astfel de compoziție se găsește cel mai adesea în arte și meșteșuguri Încălcarea structurii simetrice a obiectelor care se caracterizează prin prezența simetriei se numește asimetrie Conținutul și forma în artă sunt categorii indisolubil legate și interdependente, dintre care una indică ceea ce este exprimat în operă (conținut), iar a doua indică cum și prin ce mijloace am realizat aceasta (forma) Rolul conducător, determinant, aparține conținutului Comparația este o metodă de determinare a proporțiilor, a relațiilor tonale și de culoare etc Proprietățile și calitățile sunt cunoscute de conștiința noastră prin comparație Pentru a înțelege natura formei unui obiect, pentru a-i determina tonul și culoarea, îl puteți compara cu alte obiecte Numai prin metoda comparării cu o percepție holistică a naturii se pot determina relațiile de culoare dintre obiecte, le pot transmite pe pânză sau hârtie Pentru a înfățișa natura cu adevărat, artistul trebuie să creeze pe schiță diferențe proporționale cu natura în obiecte de dimensiune, ton și culoare Arta șevalet - numele provine de la mașina pe care sunt create lucrări (mașina pentru sculptor, șevalet pentru pictor) Operele de artă de șevalet au întotdeauna o valoare independentă Trăsăturile lor ideologice și artistice nu depind de mediul în care se află Spre deosebire de operele de artă monumentală și decorativă, acestea nu sunt destinate unui loc anume din cameră, în spațiu sau în scop decorativ În acest sens, la crearea acestora se folosesc mijloace artistice ușor diferite De exemplu, se oferă o redare mai subtilă și detaliată a relațiilor de culoare și tonuri, se oferă o descriere psihologică mai complexă și detaliată a personajelor Static - spre deosebire de dinamism (vezi) - o stare de repaus, imobilitate Static poate corespunde ideii de soluție figurativă a lucrării Dar, uneori, statica este cauzată de incapacitatea artistului de a transmite mișcare Stil - ) comunitatea trăsăturilor ideologice și artistice ale operelor diferitelor tipuri de artă dintr-o anumită epocă; ) particularitatea națională a artei; ) anumite caracteristici artistice specifice operelor de artă sau monumentelor de cultură materială; ) opera unuia sau a unui grup de artiști, a căror activitate se distinge prin trăsături individuale strălucitoare Sfumato este o anumită tehnică artistică, caracterizată prin moliciunea execuției, evazivitatea contururilor subiectului, asociată cu pictura Renașterii, începând cu opera lui Leonardo da Vinci Intriga este orice obiect al naturii vii sau al lumii obiective, luat pentru imagine, inclusiv un singur obiect Într-o imagine a intrigii, un anumit eveniment sau fenomen descris într-o lucrare În artele vizuale, intriga, în primul rând, sunt lucrări de zi cu zi, de luptă și genuri istorice Procesul de creație este procesul de creare a unei opere de artă, pornind de la nașterea unei idei figurative până la întruchiparea acesteia, procesul de traducere a observațiilor realității într-o imagine artistică Există multă individualitate în opera fiecărui artist Cu toate acestea, există câteva modele generale De obicei, munca începe cu o căutare compozițională a unei soluții vizuale și selecția materialului După această perioadă pregătitoare, artistul finalizează lucrările la lucrare Uneori, în etapa finală, se fac schimbări și modificări semnificative în căutarea unei întruchipare mai reușită a ideii creative Tema este un cerc de fenomene alese de artist pentru a descrie și dezvălui ideea operei sale Vopselele tempera sunt vopsele pe bază de apă realizate din pulberi uscate amestecate cu gălbenuș de ou diluat cu apă de lipici In prezent se fac si vopsele semi-lichide, inchise in tuburi si preparate pe emulsie de galbenus, ou intreg sau ulei vegetal cu ou si lipici Vopselele cu tempera pot fi scrise gros, ca uleiurile, și subțiri, ca acuarele, diluându-le cu apă Se usucă mai încet decât guașa Dezavantajul este diferența de nuanțe de vopsea brută și uscată Tablourile vopsite cu vopsele tempera au o suprafață mată, așa că uneori sunt acoperite cu un lac special care elimină această matitate Umbra este un element al clarobscurului, cele mai slab luminate zone din natură și din imagine Există umbre proprii și umbre care cad Umbrele care aparțin obiectului însuși sunt numite umbre proprii Amplasarea acestor umbre pe suprafața sa este determinată de forma obiectului și de direcția sursei de lumină Umbrele în cădere sunt umbrele aruncate de corp asupra obiectelor din jur Culoare caldă - vezi Culoare Tehnica - în artă: un set de abilități și tehnici speciale prin care se realizează o operă de artă Capacitatea de a utiliza posibilitățile artistice ale materialului și instrumentele care sunt folosite pentru a transmite materialitatea obiectelor, formă tridimensională Mijloacele tehnice ale artei nu rămân neutre în raport cu conținutul, ci sunt subordonate designului ideologic și artistic al operei Tehnica pictura - vezi Pictura in ulei, acuarela, guasa, tempera, pictura cu lipici, pastel, encaustic, fresca, mozaic Estetica tehnică este o zonă a creativității artistice asociată cu proiectarea și producția de produse industriale În acest proces creativ, artiștii de design (designeri) co-autor cu inginerii de proiectare și tehnologi Nuanță - gradul de luminozitate inerent culorii unui obiect din natură și unei opere de artă Tonul depinde de intensitatea culorii și de luminozitatea acesteia Tonul desenului este unul dintre principalele mijloace artistice, deoarece desenul este de obicei monocolor (monocrom) Prin relații diverse tonuri transmit volumul formei, poziția în spațiu și iluminarea obiectelor Tonul transmite, de asemenea, diferența de ușurință a obiectelor, care se datorează în natură varietății culorii și materialului lor Conceptul de ton în pictură se referă la luminozitatea culorii, precum și la saturația culorii În pictură, culoarea și relațiile de lumină și umbră sunt indisolubil legate În același timp, conceptele de „ton” nu trebuie confundate cu conceptele de „nuanță” și „ton de culoare”, care determină alte calități ale culorii Tonalitatea este un anumit raport de culori sau tonuri caracteristice unei opere date, una dintre trăsăturile sale artistice În grafică, tonalitatea este determinată de gradul de contrast dintre tonurile întunecate și cele deschise În pictură, conceptul de tonuri are același sens ca și schema de culori, deoarece determină caracteristicile structurii de culoare a lucrării împreună cu nuanțele de culoare Scala tonală și de culoare a imaginii - transferul proporțional cu natura relațiilor tonale și de culoare dintre obiecte poate fi efectuat în diferite game de luminozitate și saturație a culorilor paletei Depinde de starea generală a puterii iluminării naturii și de îndepărtarea acesteia de la pictor Ton imagine - o imagine cu diferite tranziții tonale de la lumină la umbră, adică cu zone care au intensități de ton diferite Un exemplu tipic de imagine în ton este un desen în ulei sau acuarelă într-o singură culoare (grisaille), precum și un desen în creion realizat folosind tehnica umbririi Relații de tonuri - gradația luminii și umbrei pe o formă volumetrică și transferul relațiilor tonale proporționale cu natura între colorarea obiectelor oferă o adevărată modelare volumetrică a formei, materialității, adâncimii spațiale și a stării de iluminare a obiectelor reprezentate Torso - corpul unei persoane Textura - ) trăsăturile caracteristice ale materialului, suprafața obiectelor din natură și reprezentarea lor în opere de artă; ) caracteristici ale prelucrării materialului în care este realizată lucrarea, precum și calitățile caracteristice ale acestui material Textura unei lucrări depinde în mare măsură de proprietățile materialului folosit de artist, de caracteristicile naturii pe care o înfățișează, precum și de sarcina și modul de execuție Textura este unul dintre mijloacele artistice care contribuie la impactul emoțional al lucrării Față - vedere frontală Fixer - fixarea modelului cu compuși speciali pentru a-i oferi o conservare mai bună Fundal – în natură și într-o operă de artă – orice mediu din spatele unui obiect situat mai aproape; fundalul imaginii LA În operele de artă plastică, fundalul poate fi neutru, lipsit de imagini sau include imagini (picturale) Formă - ) aspect, contur; ) în artele vizuale - trăsături volumetrico-plastice ale subiectului; ) în toate tipurile de artă - mijloace artistice care servesc la crearea unei imagini, la dezvăluirea conținutului operei În procesul creativ, ei găsesc forma care se potrivește cel mai bine ideii În orice formă de artă, forma determină în mare măsură meritul artistic al operei În artele vizuale, o formă de artă este o construcție compozițională, o unitate de mijloace și tehnici implementate în material artistic și care întruchipează un concept ideologic și artistic Format - forma planului pe care este realizată imaginea (dreptunghiulară, ovală, rotundă - rondo etc ) Se datorează contururilor sale generale și raportului dintre înălțime și lățime Alegerea formei depinde de conținut și de starea de spirit exprimată în lucrare Formatul imaginii trebuie să corespundă întotdeauna compoziției imaginii Este esențială pentru structura figurativă a lucrării Un fragment este o parte a unei lucrări existente sau o rămășiță păstrată a uneia pierdute Fresca este unul dintre principalele tipuri de pictură monumentală Liantul din vopselele de aici este o soluție apoasă de var sau apă În combinație cu substanța de ipsos de pe perete (tavan), ele formează un strat de vopsea durabil Tehnica frescei este foarte complexă, deoarece nu permite corecții în procesul de lucru Abia mai târziu sunt aduși cu tempera Atunci când lucrează la o frescă, artistul trebuie să țină cont și de o oarecare deschidere a culorilor atunci când acestea se usucă Fresca este pictată în părți, fiecare dintre acestea fiind finalizată într-o singură sesiune Părțile sale individuale sunt executate pe carton, în care desenul, compoziția și dimensiunea corespund pe deplin lucrării viitoare Există următoarele tipuri de fresce: ) pictura pe tencuială umedă cu corectare a temperei; ) vopsire pe tencuiala uda fara corectii; ) vopsire pe tencuială uscată; ) vopsire cazeină-var Acesta din urmă este cel mai durabil și vă permite să diversificați modul de performanță mai mult decât alții Calitatea valoroasă a acestei tehnici este că este mai puțin sensibilă la schimbările din atmosferă decât altele Culoare rece - vezi Culoare Mijloace artistice - toate elementele picturale și tehnicile artistice pe care artistul le folosește pentru a exprima conținutul operei Acestea includ: compoziție, perspectivă, proporții, clarobscur, culoare, contur, textură etc Mijloacele cromatice sunt culorile care au o calitate specială (tonul de culoare) care le distinge unele de altele Cromatic culori - culorile spectrului solar, create prin refracția razei solare În mod convențional, culorile spectrului sunt situate pe „roata de culori” Această scară de culori conține un număr mare de tranziții de la culori reci la cele calde Culori acromatice - alb, gri, negru Sunt lipsite de ton de culoare și diferă doar prin luminozitate (luminozitate) Culoarea este unul dintre principalele mijloace artistice în pictură Imaginea lumii obiective, diverse proprietăți și trăsături ale naturii în pictură sunt transmise prin relația dintre culoare și nuanțe de culoare Principalele calități ale culorii includ: tonul de culoare - o caracteristică a culorii care se deosebește de alte culori ale spectrului (roșu, albastru, galben etc ); luminozitate (culori deschise și mai închise); saturație (intensitatea culorii) Saturația culorii în vopsele se poate modifica ca urmare a diluției sale în acuarelă - cu apă; în tempera, guașă și pictură în ulei - cu văruire Culoarea în pictură este în interacțiune cu alte culori, care se bazează pe relația dintre culorile calde și reci și nuanțele lor Ideea unei culori reci în natură și în pictură este asociată cu impresia de gheață, zăpadă și a unei culori calde cu focul, lumina soarelui etc Relația dintre culori și nuanțe complementare este, de asemenea, de mare importanță în pictură Culorile complementare una lângă alta se întăresc reciproc Aceste culori sunt, de asemenea, contrastante În lucrările de pictură, culoarea formează un sistem integral (culoarea), iar compoziția culorii este o soluție de culoare Culoarea sporește emotivitatea imaginii, determină, împreună cu desenul, posibilitățile picturale, expresive și decorative ale picturii Culoarea este o parte esențială nu numai a artei fine, ci și decorative și aplicate, structura sa artistică, influențând percepția privitorului, deoarece este capabilă să evoce diverse asocieri Relații de culoare - diferențe între culorile naturii în ceea ce privește nuanța (nuanța), luminozitatea și saturația În natură, culoarea este întotdeauna percepută în raport cu culorile care o înconjoară, cu care este în strictă interacțiune și dependență Prin urmare, relațiile de culoare ale studiului ar trebui transmise proporțional cu relațiile de culoare ale naturii Aceasta este legea transpunerii coloristice a culorilor naturii vizibile în gama de culori a paletei, este determinată de psihofiziologia percepției și gândirii noastre vizuale Integritatea este o calitate esențială necesară a unei opere de artă, contribuind la o mai mare expresivitate artistică și figurativă a acesteia Integritatea imaginii constă în corespondența diferitelor sale părți între ele, în subordonarea particularului față de general, secundar față de principal, părți (detalii) întregului, precum și în unitatea tehnicilor de performanță Integritatea imaginii este rezultatul lucrului cu natura prin metoda relațiilor (comparațiilor) cu o viziune întreagă a naturii, în urma căreia artistul scapă de astfel de neajunsuri ale unui desen sau schiță precum fragmentarea și variația Integritatea percepției este capacitatea artistului de a vedea obiectele de producție naturală în același timp, toate odată Numai ca urmare a percepției vizuale integrale, este posibil să se determine corect proporțiile obiectelor, relațiile de ton și culoare și să se obțină integritatea imaginii unui cadru natural Integritatea percepției este capacitatea profesională de a vedea și „privirea” artistului Expresia este expresivitatea sporită a unei opere de artă Exprimarea se realizează prin totalitatea mijloacelor artistice și depinde, de asemenea, de modul de performanță, de natura lucrării artistului într-un anumit material Într-un sens mai restrâns, este o manifestare a temperamentului artistului în stilul său creativ, în textura, desenul și schema de culori a lucrării Encaustic - pictură cu ceară fierbinte - vopsele topite O schiță este o schiță pregătitoare pentru o lucrare, care reflectă căutarea celei mai bune întruchipare a unei idei creative Schița poate fi realizată în diferite tehnici În procesul de lucru la o pictură, sculptură etc , artistul creează de obicei mai multe schițe Cel mai de succes, din punctul său de vedere, îl folosește în viitor, dezvoltând și suplimentând soluția găsită anterior Schiță - viteza de execuție și generalizarea semnificativă a detaliilor imaginii Poate fi dictată de intenția artistică, dar se poate manifesta și ca lipsă de muncă În acest caz, schița este înțeleasă ca o claritate insuficientă în transmiterea conținutului, în exprimarea intenției ideologice și artistice a imaginii și neglijență în execuție Estetica este știința frumuseții în viață și în artă Estetica studiază fundamentele și legile creativității artistice, relația dintre artă și viața socială În sens larg, estetic - frumos, frumos Un studiu este o muncă făcută din natură Adesea, un studiu are un sens independent Uneori este un exercițiu în care artistul își îmbunătățește abilitățile profesionale și stăpânește o descriere mai profundă și mai veridică a naturii Studiile pot servi ca material auxiliar și pregătitor la crearea lucrărilor Cu ajutorul unui studiu, artistul concretizează ideea lucrării, transmisă inițial mai general, elaborează detaliile etc ILUSTRAȚII Examenul de admitere la compoziție include, pe lângă rezolvarea problemelor compoziționale, și identificarea cunoștințelor de bază ale alfabetizării culorilor și a simțului culorii Lucrarea de examinare a solicitantului F Pomorov Atribuirea semestrului I al cursului I Tema Studiul unei naturi moarte în tehnica „Grisaille” Opera unui elev N Cernobrovina Grupul Arch- Lector S A Prohorov Atribuirea semestrului I al cursului I Tema O natură moartă decorativă din două obiecte de formă simplă în culori calde guașă Lucrarea elevului D Popov Grupa DAS- Lector A V Shadurin Atribuirea semestrului I al cursului I Tema Interpretarea decorativă a unui simplu natură moartă din două piese în tonuri reci guașă Lucrarea elevului A Tuz Grupa DAS- Lector A V Shadurin Atribuirea semestrului I al cursului I Tema Studiu educațional din natură Acuarelă Natura morta cu vaza si fructe Lucrarea elevului A Zaripova Grupul Arch- Lector S A Prohorov Atribuirea semestrului I al cursului I Tema Pictura decorativă Natura morta cu fructe guașă Lucrarea elevului A Malygin Grupul Arch- Lector S A Prohorov Atribuirea semestrului II al cursului I Tema Natura moartă în culori înrudite-contrastate, interpretare decorativă guașă Lucrarea elevului S Zhavoronkova Grupa Das- Lector S A Prohorov Atribuirea semestrului II al cursului I Subiectul Un exemplu de rezolvare a unui natură moartă decorativă în culori reci guașă Lucrarea studentului T Maltseva Grupul Arch- Lector S A Prohorov Atribuirea semestrului II al cursului I Tema Utilizarea ritmului planurilor de culoare în pictura decorativă guașă Lucrarea studentului E Uspenskaya Grupul Arch- Lector S A Prohorov Atribuirea semestrului II al cursului I Subiectul Un exemplu de soluție decorativă de natură moartă guașă Lucrarea elevului A Baranova Grupa DAS- Lector A V Shadurin Atribuirea semestrului II al cursului I Subiectul Un exemplu de soluție decorativă de natură moartă guașă Lucrarea studentului K Sheptunova Grupul Arch- Lector S A Prohorov Atribuirea semestrului II al cursului I Tema Natură moartă decorativă cu instrument muzical guașă Lucrarea studentului M Donskikh Grupul Arch- Lector S A Prohorov , Sarcina semestrului II al anului I Tema Studiul educațional și interpretarea sa decorativă Un studiu de teren precede întotdeauna transformările decorative ale unei producții - opera elevului A Malygin Grupul Arch- Lector S A Prohorov Sarcina semestrului II al anului I Tema Studiu educațional din natură Natura morta cu detalii arhitecturale Acuarelă Lucrarea unui student K Sashkovskaya Lector S A Prohorov Sarcina semestrului II al anului I Tema O serie de foreskets pentru producții educaționale în aer liber și interpretări decorative Lucrări ale elevului V Nemykin Grupul Arch- Lector S A Prohorov Sarcina semestrului II al anului I Tema Natura moartă cu capitală solutie decorativa guașă Lucrarea elevului A Malygin Grupul Arch- Lector S A Prohorov , Temă pentru semestrul II al anului I Tema Exemple de soluții diferite pentru pictura decorativă cu natură moartă cu capitală - opera elevului M Dobrovolskaya Grupa DAS- Profesor A V Shadurin; - opera elevului E Guseva Grupul Arch- Lector S A Prohorov Sarcina semestrului II al anului I Tema Interpretare decorativă a unei naturi moarte cu capitală guașă Lucrarea elevului N Chernukhina Grupul Arch- Lector S A Prohorov Temă pentru semestrul al anului I Tema Natura statică decorativă în culori și tonuri contrastante guașă Lucrarea elevului A Emelyanov Grupul Arch- Lector S A Prohorov Sarcina semestrului III al anului II Tema Pictura decorativă Natura moartă cu flori Sarcina anului Lucrarea elevului E Karavaeva Grupa DAS- Lector S A Prohorov Temă pentru semestrul al anului Tema Studiu educațional din natură Sarcina anului Natura moartă cu flori Acuarelă Lucrarea educațională a unui student de la InArchDiz Sarcina semestrului III al anului II Tema Natura moartă complexă Acuarelă Lucrarea elevului A Malygin Grupul Arch- Lector S A Prohorov Sarcina semestrului III al anului II Tema O natură moartă complexă în culori legate de contrast interpretare decorativă guașă Lucrarea elevului InArchDiz Sarcina semestrului III al anului II Tema Schiță educațională a unei naturi moarte cu cap de ipsos de Nifertiti Acuarelă Lucrarea elevului N Kopylova Grupa DAS- Lector A V Shadurin Temă pentru semestrul al anului Tema Natura moartă cu cap de ipsos al lui Apollo guașă Sarcina anului Lucrarea studentului M Tretiakov Grupa DAS- Lector A V Shadurin Sarcina semestrului III al anului II Tema Natură moartă decorativă cu cap de ipsos de Seneca Pastel Lucrarea unui student de la InArchDiz Lector S A Prohorov Temă pentru semestrul al anului Subiectul Studiul capului șefului în tehnica „Grisaille” Acuarelă Lucrarea elevului InArchDiz Lector S A Prokhorov Temă pentru semestrul al anului Subiectul Portret pe umăr Acuarelă Lucrarea elevului E Baranova Grupa DAS- Lector A V Shadurin Temă pentru semestrul al anului Tema Interpretare decorativă Portret pe umăr Culori reci guașă Lucrarea studentului M Dobrovolskaya Grupa DAS- Lector A V Shadurin A / > ; < П f Т / , , , Temă pentru semestrul al anului Tema Exemple de rezolvare a schițelor educaționale ale portretului șefului (acuarelă) și interpretări decorative pentru acestea guașă , - lucrarea elevului D Cernov Grupul Arch- , - lucrarea elevului V Nemykin Grupul Arch- Lector S A Prohorov Temă pentru semestrul al anului Tema Interpretare decorativă Stilizarea în maniera cubismului Portretul unui model într-o coafură Culori înrudite contrastante guașă Opera unui elev N Cernobrovina Grupul Arch- Lector S A Prohorov Temă pentru semestrul al anului Subiectul Model în coafură Pictură decorativă cu culori guașă Lucrarea elevului E Mayorova Grupa DAS- Lector A V Shadurin Temă pentru semestrul al anului Tema Lucrări decorative Model într-o coafură guașă Utilizarea programelor de calculator și a filtrelor grafice Lucrarea elevului T Borodina Grupa DAS- Lector A V Shadurin Temă pentru semestrul al anului Tema Studiul capului unui model în culori reci Acuarelă Lucrarea elevului D Cernov Grupul Arch- Lector S A Prohorov Temă pentru semestrul al anului Tema Interpretare decorativă Portret pe umăr Culori contrastante guașă Lucrarea unui student O Kovalchuk Grupa DAS- Lector A V Shadurin Temă pentru semestrul al anului Tema Studiul modelului Acuarelă CPC Lucrarea studentului M Tretiakov Grupa DAS- Lector A V Shadurin Sarcina semestrului al anului Tema Natura moartă cu trunchiul lui Venus Acuarelă Lucrarea elevului E Baranova Grupa DAS- Lector A V Shadurin Sarcina semestrului al anului Tema Natura moartă cu trunchiul lui Venus guașă interpretare decorativă Lucrarea elevului D Kuznetsov Grupul Arch- Lector S A Prohorov Sarcina semestrului al anului Subiectul Semifigura masculină cu mâinile Acuarelă Lucrarea elevului D Cernov Grupul Arch- Lector S A Prohorov Figura Temă pentru semestrul al anului Tema Natura moartă în interior guașă Lucrarea elevului E Karavaeva Grupa DAS- Lector A V Shadurin Sarcina semestrului al anului Tema Natura moartă în interior cu trunchi de ipsos guașă Pictură decorativă în avion de către relațiile locale Lucrarea elevului S Mailyan Grupa DAS- Lector A V Shadurin Atribuirea semestrului al anului Tema Schiță acuarelă pe termen scurt a unei figuri îmbrăcate Lucrarea elevului A Tuz A Grupa DAS- Lector A V Shadurin Atribuirea semestrului al anului Subiectul Schiță cu o figură din ipsos Acuarelă Lucrarea elevului R Bikmurzin Grupa DAS- Lector A V Shadurin Atribuirea semestrului al anului Subiectul „Hamlet” Înscenare costumată a unei figuri umane (lanț de zale, mantie) interpretare decorativă guașă munca elevului Atribuirea semestrului al anului Subiectul „Hamlet” Înscenare costumată a unei figuri umane (lanț de zale, mantie) Acuarelă Opera unui student J Koval Grupa DAS- Lector A V Shadurin Figura Temă pentru semestrul al anului Tema Interpretarea decorativă a sarcinii „figura umană” guașă Lucrarea elevului D Popov Grupa DAS- Lector A V Shadurin Sarcina semestrului al anului Tema Siluetă nud așezată Gama rece Acuarelă Lucrarea unui student K Sashkovskaya Grupul Arch- Lector S A Prohorov Temă semestrului al anului Tema Siluetă nud așezată Studiu pregătitor Acuarela Lucrarea elevului V Nemykin Lector S A Prohorov Atribuirea semestrului al anului Tema Siluetă nud așezată Gama rece guașă Interpretare decorativă folosind filtre grafice computerizate Lucrarea elevului E Bulavina Grupul Arch- Lector S A Prohorov Atribuirea semestrului al anului Tema Interpretare decorativă Nud așezat Lucrarea elevului V Nemykin Grupul Arch- Lector S A Prohorov Atribuirea semestrului al anului Tema Interpretare decorativă Nud așezat Lucrarea elevului S Zhavoronkova Grupul Arch- Lector S A Prohorov Temă pentru semestrul al anului Tema Figura nudă a modelului din spate Gama caldă Acuarelă Lucrare de I Glushkova Grupa DAS- Lector A V Shadurin , Practică în aer liber Studii de scurtă durată „despre stat” Hârtie, guașă Lucrări ale unui elev în anul III S Wagner Grupa DAS- Practică în aer liber O schiță acuarelă pe termen scurt din natură, realizată cu cerneală în studio Lucrarea unui student în anul L Krymskaya Grupul Arch- Acuarelă, cerneală, stilou Şef de practică S A Prokhorov Practică în aer liber Studiu de scurtă durată în guașă din natură Lucrarea unui elev în anul III S Wagner Grupa DAS- Lector S A Prohorov Notă Lucrările din figurile , , , , au fost realizate de studenții specialităților PnArchDiz „Arhitectură” și „Proiectarea mediului arhitectural” din diferiți ani de studiu Profesori - S A Prokhorov, A V Shadurin Profesorii și studenții InArchDiz AltSTU În centru - director al InArchDiz, doctor în arhitectură, profesor S B Pomorov Informații despre autori Prohorov Serghei Anatolievici Șef al Departamentului de Arte Plastice al Institutului de Arhitectură și Design al Universității Tehnice de Stat din Altai I I Polzunova Artist - pictor, membru al Uniunii Artiștilor din Rusia, membru al societății internaționale a artiștilor din orașul Nürnberg "RUSSISCH - DEUTSCHE GESELLSCHAFT DER KUNSTLER E V " în Germania, candidat la științe psihologice, conferențiar Laureat al Premiului Umanitar Demidov la nominalizarea „Arte plastice” Câștigător al concursului „Profesorul anului ” Universitatea Tehnică de Stat din Altai Participant la expoziții regionale, regionale, integrale, străine, internaționale Cultura rusă Absolvent al Colegiului de Artă Novoaltaisk; institut de artă din Krasnoyarsk (departamentul de pictură de șevalet) Și-a susținut teza de doctorat în domeniul psihologiei pe tema „Componentele spațiale ale lumii umane multidimensionale” În spatele lui sunt ateliere de artă în grupul de design, participarea la peste expoziții regionale, republicane, sindicale în design, participarea la lucrările studioului experimental al Uniunii Artiștilor din URSS pentru design artistic; participarea la peste de expoziții de artă regionale, republicane, unionale, ruse și străine Lucrările artistului se află în colecții private din Rusia și din străinătate A fost creată o expunere electronică a picturilor artistului, http://maleral narod ru Desfășoară pregătire artistică la școala-atelier „GRADINĂ”, curs de desen Elevii anului IV ai InArchDiz Lecție de pictură Grupul lui S A Prohorov S A Prohorov Seara de iarna S A Prohorov Studiu S A Prohorov peisaj sudic S A Prohorov Studiu S A Prohorov Paris după ploaie S A Prohorov Montmartre S A Prohorov Veneția Catedrala Sf marca S A Prohorov Sub soarele de la Veneția S A Prohorov Piața Santa Marka S A Prohorov Insula dantelăriilor S A Prohorov Catedrala din Milano din Veneția S A Prohorov peisaj german Drumul spre Bingen S A Prohorov Domuri S A Prohorov plopi de aur Shadurin Alexander Vladimirovici Artist-pictor, membru al Uniunii Artiștilor din Rusia, conferențiar al Departamentului de Arte Plastice InArchDiz AltSTU, șef adjunct al Departamentului Absolvent al Colegiului de Artă Novoaltaisk, susținând teza „Vitrina unui magazin de instrumente muzicale în orașul Novoaltaisk” (supervizor V A Ramensky) A studiat la Institutul de Arte de Stat din Orientul Îndepărtat de la Facultatea de Pictură sub prof N P Zhogolev, academician K I Shebeko Și-a susținut diploma cu pictura de șevalet „Pe bac” Din lucrează la AltSTU ca lector superior la Departamentul de Arhitectură În a fost ales în postul de conferențiar al Departamentului de Arte Plastice A dezvoltat o serie de standarde și programe de lucru pentru disciplinele educaționale în desen, pictură, sculptură, un manual metodologic despre pictură, lucru metodic despre desen pentru solicitanți A publicat o serie de articole științifice în domeniul metodelor de predare a picturii și desenului la Școala Superioară de Arhitectură Participant la expoziții de artă pentru tineret, regionale, interregionale O serie de picturi de A V Shadurin sunt proprietatea Muzeului de Artă de Stat al Teritoriului Altai A primit o diplomă de la organizația Novokuznetsk a Uniunii Artiștilor din Federația Rusă „pentru succes creativ și asistență în dezvoltarea artelor plastice contemporane” Are o scrisoare de mulțumire de la Departamentul de Cultură al Regiunii Kemerovo, o scrisoare de mulțumire de la Muzeul de Artă de Stat al Teritoriului Altai A V Shadurin Podișul, Kazahstanul de Est A V Shadurin Pâlpâire de amurg A V Shadurin Tăcerea munților A V Shadurin Pictura decorativa Model pe fond roșu A V Shadurin Portretul artistului A Fomin Tempera, ulei A V Shadurin Râul Abakan mare A V Shadurin Martie, înnorat A V Shadurin Kazahstanul de Est Așezare Altai Serghei Anatolevici Prohorov, Alexander Vladimirovici Shadurin Pictură pentru arhitecți și designeri Tutorial Editor V Krasilnikova Pe copertă - opera unui student Anul I InArchDiz E Guseva Semnat pentru publicare la mai Format x / Presa - digitală R l Tiraj exemplare Ordin - Editura Universității Tehnice de Stat din Altai I I Polzunova, , Barnaul, Lenin Ave , Licență de publicare LR Nr din Licenta activitati de tipar PLD nr - din Tipărită în tipografia AltSTU, , Barnaul, bulevardul Lenin, v - - 